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PREFACIO 
Este trabajo puede considerarse par con el titulado "Escultura Colombia-
na del siglo XX" (Fondo Cultural Cafetero, Bogotá, 1983). Su propósito 
principa1 es proporcionar una información lo más completa posible sobre la 
producción escultórica en Latinoamérica, desde la segunda parte del siglo 
XIX hasta algunas manifestaciones experimentales recientes . 
Aparte del interés personal sobre el tema, esta investigación desea co-
menzar a llenar un vacío bibliográfico: dentro de las publicaciones -escasas-
consagradas al arte de nuestros países, no hay un solo libro dedicado exclusi-
vamente a la escultura . Respecto de Colombia sucedía lo mismo . Sólo en los 
pocos panoramas publicados había una que otra mención a los escultores del 
país. 
Se comparte plenamente con Damián Bayón la siguiente opinión: "El tér-
mino mismo de América Latina es una expresión un tanto convencional , 
acuñado sobre todo en Europa hace alrededor de un siglo para poder incluír 
a todos los países colonizados por españoles y portugueses, más algunas islas 
y zonas menores que lo fueron -más tardíamente- por franceses, ingleses y 
holandeses. A esta última región algunos organismos internacionales la de-
nominan sistemáticamente: El Caribe. Para simplificar, yo me he permitido 
aquí extender a todo el continente que no es angloamericano la calificación 
de Latinoamérica , tomando deliberadamente a ese enorme territorio como 
un conjunto'" . 
Realizado básicamente en Colombia, este trabajo se apoya en buena par-
te en la bibliografía consultada . Esta -como se puede comprobar al final de 
1. Bayón Damián (editor) , "Arte moderno en América Latina", Taurus Ediciones S.A . , Ma-
drid,1985 . 
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cada país estudiado- es abundante , aunque no exhaustiva . Particularmente 
fue difícil conseguir material del área centroamericana , incluyendo las islas 
del Caribe. Tampoco fue completa la documentación de algunos países 
suramericanos , en especial Perú , Bolivia y Paraguay. 
Pero esta investigación esencialmente bibliográfica no se limita a reprodu-
cir una información -a veces excelente, pero en muchos casos perfectamente 
anodina y superficial-, sino que trata , en la medida de 10 posible, de aportar 
apreciaciones personales. El trabajo, por supuesto, no menciona "in-exten-
so" a ningún artista de quien no se tenga un conocimiento más o menos cer-
tero. En algunos casos, cuando la documentación fue demasiado concisa , re-
sultó muy útil el apoyo -seleccionado- de algún comentario crítico o de los 
datos históricos de las fuentes - libros , revistas , catálogos , etc.- que siempre 
se mencionan . Mas estos casos son excepcionales . Se prefirió descartar mu-
chos nombres de artistas de quienes la información era demasiado fragmen-
taria o muy somera. Así pues que los comentarios más explícitos de tipo crí-
tico -favorables o desfavorables- no se escribieron sin razones. Infortunada-
mente eso sí. algunas veces , esas apreciaciones sólo se basan en el conoci-
miento fotográfico de las obras. 
Como es obvio, y como sucede siempre en los libros panorámicos del arte 
de un determinado país , período o tendencia , los muchos nombres que se 
mencionan sólo se examinan esquemáticamente . A veces sólo se citan nom-
bres de artistas y en muchos casos la referencia a la obra es sólo fragmenta-
ria: alude a un trabajo sobresaliente , a una fase productiva y destacable , a 
las esculturas más representativas de la producción total de un determinado 
artista. Estas rereferencias restringidas obedecen a dos factores : 10 somero 
de la información conseguida y la permanente actitud crítica. No dejará de 
ser evidente que los artistas más sobresalientes tienen una mención más 
completa . 
El trabajo se organizó por países -excluyendo a Colombia- y su ordena-
ción fue exclusivamente geográfica, de norte a sur, salvo en la introducción, 
desde México , hasta la Argentina. En cada país se tuvieron en cuenta los ar-
tistas más importantes y en la mayoría de los casos, la clasificación de éstos 
es cronológica y con base en la división más generalizada del quehacer artís-
tico del siglo XX: escultura figurativa y escultura abstracta. A veces se men-
cionan aparte los pintores que han hecho esculturas. Todas las referencias a 
propuestas tridimensionales o en el espacio que están más allá de la escultu-
ra -entendida en su acepción más tradicional- también se examinan separa-
damente . Siempre que haya sido posible, los artistas se citan con sus fechas 
de nacimiento y muerte . El orden de la bibliografía de cada país obedece, en 
la generalidad de los casos, a su respectiva utilización a lo largo de los textos . 
Esta investigación no hubiera podido realizarse sin la colaboración de nu-
merosas personas . Generosamente , enviaron materiales los uruguayos 
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Gonzalo Fonseca y Julio Alpuy, la argentina Raquel Rabinovich, el domini-
cano Bismarck Victoria y el mexicano Ricardo Regazzoni , todos residentes 
en Nueva York ; el peruano Benito Rosas y el costarricense José Sancho. A 
todos ellos va, un sincero agradecimiento . Muchos amigos han conseguido 
publicaciones valiosas e indispensables. Ello son: Fanny Sanín, Nohra Hai-
me, Félix Angel, Trixi Allina, Helen Escobedo , Mariela Sagel , Ramón Va-
negas, Marta Combariza , Roberto Guevara, Gustavo Zalame<t, Bélgica Ro-
dríguez, Alberto Díaz, Manuel Hernández , Rosa Sanín , Margarita Gutié-
rrez, María Teresa Pardo , María Elvira Iriarte, Ivonne Pini ; Ramón Carre-
ño, Juan Gustavo Cobo, Waldemar Sommer. Para todos, muchísimas gra-
cias. Finalmente hay que mencionar a Alfredo Rubiano , constante primer 
lector de todos mis escritos y a Flor Alba de Prieto , una eficiente secretaria. 
Para ellos un especial reconocimiento . 
GERMAN RUBIANO CABALLERO 
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INTRODUCCION 
Como es bien sabido, la historia global del arte latinoamericano es prácti-
camente inexistente . Los pocos trabajos que existen no dejan de tener mu-
chas lagunas y no pocas inexactitudes. Tenemos un continente demasiado 
vasto y con un gran número de países que escasamente se comunican entre 
sí, sobre todo, en el campo cultural. Una vez más hay que repetir aquí algo 
bien sabido: conocemos mucho mejor las actividades artísticas, culturales y 
científicas de Europa y Estados Unidos , que las que suceden en nuestros res-
pectivos países. Estamos mucho más enterados de lo que pasa en París o en 
Nueva York, que de lo que ocurre en Buenos Aires o Ciudad de México. De 
otras partes de Latinoamérica, básicamente lo ignoramos todo. 
Pero si los trabajos panorámicos sobre el arte latinoamericano son escasos 
y con muchas deficiencias, la información que aportan en materia de escul-
tores es demasiado limitada (ver lista al final de esta introducción). Y el 
caso , curiosamente, no es sólo continental. En Europa y Estados Unidos 
abundan los libros globales sobre el arte del siglo XX, en donde la pintura 
predomina ostensiblemente sobre la escultura. Como si ésta fuera un arte 
menor derivado de la pintura. El asunto es harto peculiar por cuanto no hay 
duda de que la escultura moderna ha sido tan importante como la pintura e 
incluso, a veces, más renovadora que ésta, André Malraux dijo, en alguna 
ocasión , una gran verdad: mientras la pintura del siglo XX continuó en gran 
medida la tradición pictórica de muchas centurias, la escultura moderna se 
vió obligada a reinventarla del todo. 
Las deficiencias siguen iguales si pasamos de las visiones panorámicas a 
los libros o artículos con enfoques nacionales . Se consiguen algunos trabajos 
sobre la pintura de ciertos países, pero son excepcionales los que versan so-
bre la escultura de los mismos . Salvo México, Costa Rica, Colombia, Vene-
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zuela y Chile* no existen estudios globales sobre escultura en el resto de los 
países de América Latina. Argentina tiene un trabajo de intención panorá-
mica, pero su propio autor-Ernesto B. Rodríguez-lo tituló "Visiones de la 
Escultura Argentina" . Por lo demás, críticos como Rita Eder, de México, y 
Juan Calzadilla, de Venezuela, entre otros , se lamentan de la falta de mate-
rial bibliográfico para acceder al estudio de la escultura en sus propios paí-
ses* *. 
Pese a que Latinoamérica es una especie de colcha de retazos , es decir , 
con muchos países aislados y con escasas comunicaciones entre sí y no obs-
tante que en cada país existen a veces muchas regiones equiparables a otros 
tantos paises, quizás no resulte aventurado decir que en la escultura latinoa-
mericana se encuentran a lo largo de algo más de cien años unos pocos aspec-
tos comunes . En primer lugar , tiene períodos históricos similares : unos años 
finiseculares poco novedosos , con absoluto predominio de los criterios aca-
démicos y con entrega casi total a los trabajos oficiales de carácter conme-
morativo; unos años de transición en los que la escultura comienza a aproxi-
marse tímidamente a los nuevos conceptos y, finalmente, una total vincula-
ción a las transformaciones y experimentaciones de las artes plásticas de los 
últimos años. Si se piensa en nombres y corrientes influyentes , el proceso 
bastante uniforme en los diferentes países latinoamericanos ha sido el si-
guiente: primero Canova y varios de sus discípulos; luego Rodin, Maillol, 
Bourdelle y Mestrovic; más adelante Moore - yen cuantos cón obviedad!-, 
Arp y Brancusi y, finalmente, los artistas del Constructivismo y sus conse-
cuencias y todas las experimentaciones posteriores. En segundo lugar, en la 
escultura latinoamericana es clara la dependencia de Europa y Estados Uni-
dos . De ella no se salvan ni los escultores que, después del nacionalismo de 
los muralistas mexicanos, dijeron que iba!} a tallar la piedra como sus ante-
pasados precolombinos y a concebir las formas dentro de una volumetría si-
milar a la que trabajaron aquellos. Casi siempre los escultores nacionalistas 
miraron primero a Moore, a Brancusi e, incluso a Arp , antes de estudiar las 
tallas prehispánicas . Por lo demás, la dependencia foránea no sólo se mani-
fiesta en el hecho de que la escultura siga las escuelas o los estilos de los ar-
tistas extranjeros, sino también en que los artistas nacionales (sobre todo , en 
ciertos países) viven pendientes de los centros cosmopolitas para adoptar 
sus "novedades", para ir a estudiar, para establecerse en ellos o para "triun-
far"' en sus galerías y museos y conseguir así un mercado internacional. 
La dependencia artística es, por supuesto, consecuencia de la dependen-
cia política y económica. En efecto , América Latina no ha dejado de tener 
vínculos "coloniales" con Europa y, sobre todo , en este siglo, con Estados 
Unidos . Las razones son múltiples : el desarrolio cultural , científico y tecno-
Ver bibliografía en los respectivos países . 
•• Ver bibliografía en esos países. 
12 
lógico de los países desarrollados y su innegable atractivo para mirar hacia 
ellos; el enorme estancamiento económico de nuestros países , los grandes 
contrastes entre riqueza y penuria , la explosión demográfica y, como conse-
cuencias, la inestabilidad de los gobiernos "democráticos" o la perpetuidad 
de dictaduras sostenidas en la represión; los grandes interrogantes que plan-
tea el aceptar un desarrollo orientado por modelos concebidos en los países 
superdesarrollados y capitalistas o el buscar un cambio total político y eco-
nómico que conduzca a un socialismo auténtico y propio. 
Por lo anterior, resulta explicable que muchos artistas latinoamericanos 
residan en Europa o en Estados Unidos. Es el caso de pintores y escultores 
que, gracias a la calidad de sus obras y a sus aportes significativos, han triun-
fado en el exterior o, por lo menos, tienen la posibilidad de trabajar allá sin 
las dificultades económicas, sin las presiones oficiales y sin el desinterés del 
público de sus respectivos países. Desde los primeros decenios del siglo, el 
éxodo hacia países europeos y, en los últimos veinte años, hacia Estados 
Unidos ha sido grande. Actualmente viven en Francia, aparte de la mayoría 
de los artistas cinéticos venezolanos y argentinos, Agustín Cárdenas de 
Cuba, Alberto Guzmán y Fabián Sánchez del Perú , Marta Colvin de Chile, 
Enrique Broglia y Leopoldo Novoa del Uruguay, María Simón , Marino Di 
Teana de Argentina, entre otros. En Estados Unidos triunfó Marisol Esco-
bar, de padres venezolanos, y residen Alejandro Otero de Venezuela , Gon-
zalo Fonseca del Uruguay, Marcelo Bonevardi de Argentina, entre los más 
conocidos. Pero también ha habido desplazamiento dentro del mismo mar-
co latinoamericano. Rómulo Rozo de Colombia y Francisco Zúñiga de Cos-
ta Rica se establecieron definitivamente en México, Marina Núñez del Pra-
do de Bolivia hace muchos años reside en Lima, etc .. Sin embargo, el caso 
más interesante es el de los europeos que vinieron a estos países y aquí han 
desarrollado espléndidamente sus trabajos. No son pocos, pero entre los 
más sobresalientes hay que recordar a los alemanes Mathías Goeritz esta-
blecido en México y Gego radicada en Venezuela y al austríaco Franz 10-
seph Weissmann residente en el Brasil. 
En los últimos tres decenios el arte en general entró en un proceso de ex-
perimentación tan grande que las caracterizaciones tradicionales de la escul-
tura y de la pintura se han vuelto obsoletas. Por esta razón no se ha dudado 
en incluír en este trabajo a muchos artistas que no son propiamente esculto-
res. Ninguno de los cinéticos, por ejemplo, es realmente escultor. Pero re-
sulta indiscutible que sus obras se presentan o desarrollan en el espacio real, 
al cual, generalmente, alteran o modifican. Además , en la mayoría de los ca-
sos, sus trabajos tienen elementos o emplean artefactos o adminículos tridi-
mensionales Tampoco son escultores los artistas que realizan "environ-
ments", "happenings" o "performances" . Sin embargo, estas formas de arte 
también utilizan el espacio de las galerías o el espacio de un sitio público y 
casi siempre emplean diversos materiales y objetos, luz y sonidos, cuando no 
el propio cuerpo del artista. 
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Su,t:;le decirse que las artes plásticas están en los últimos años en franca de-
caden¡;ia y que tanta nove9ad y ewerimentación ya agotaron toda posibili-
dad de producir algo realmente original y que, por lo tanto, ahora sólo se ven 
los úlümos estertores de un arte que superó todas las reglas y prejuicios tra-
dicionales. y, luego de. muchas aventuras iI;lteresan~es, entró en un callejón 
sin salida. No es el momento de abordar estos temas tr:emendistas que, por 
lo demás, tiene!) mucho de veraces. Pero, no hay duda de que en medio de 
tantos planteamientos insignificantes y de tantas cosas falsas, superficiales o 
improvisadas, todavía se encuentran trabajos importantes y realmente crea-
~ivo$. Es el caso del "Espacio Escu.1tórico" de Ciudad de México, obra de un 
equipo de artistas escultores y el de "La Ultima Cena" , construcción en ma-
dera, piedra, yeso, pin,tura y carboncillo de Marisol; el caso de los "Recuer-
dos de Machu-Picchu" de Ramírez Villamizar, construídos en láminas de 
hierro, y el de los "Laberintos" o los "Quipus" de Lika Mutal, realizados en 
piedra o en mármol; el caso de las más recientes "Progresiones" de Jesús 
Soto, etc., pa,(a sólo mencionar algunos ejemplos. 
La insularidad de nuestros países hace prácticamente imposible un estu-
dio en el que se confronten sistemáticamente los muchos escultores del con-
tinente. Como ya se dijo, existen unas etapas más o menos afines, pero den-
tro de ellas no es fácil encontrar muchas notas en común; sobre todo, porque 
resulta innegable que no hay influencias entre los protagonistas de la escul-
tura latinoamericana y no hay escuelas o tendencias que hayan surgido, por 
ejemplo, en Caracas, en Buenos Aires o en Ciudad de México que hayan es-
timulad,o a sus vecinos y que puedan descubrirse posteriormente en Colom-
bia, en Cuba o en Chil,e . 
Teniendo en cuenta los principales artistas y su ubicación cronológica, po-
dría, de todos modos, organizarse el siguiynte panorama de conjunto de la 
escultura latinoamericana: 
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Pablo CurateHa Manes , argentino, 1891-1962 
Germán Cueto, mexicano, 1893 
Víctor B.recheret, brasileño, 1894-1955 
Rómulo Rozo, colombiano, 1899- 1964 
Sesostris Vitulo , argentino, 1899-1953 
Lucio Fontana, argentino, 1899-1968 
Germán Cabrera, uruguayo, 1903 
Felicia Leirner, brasileña, 1904 
Francisco Narváez, venezolano, 1905-1982 
Bruno Giorgi , brasileño, 1905 
Luis Ortíz Monasterio, mexicano, 1906 
Marina Núñez del Prado, boliviana, 1912 
Francisco Zúñiga, costarricense-mexicano, 1912 
Gego, venezolana, 1912 
Vasco Prado , brasileño , 1914 
Lily Garafulic, chilena, 1914 
Franz Joseph Weissmann, brasileño, 1914 
Mathías Goeritz, mexicano, 1915 
Marta Colvin, chilena, 1915 
Alicia Penalba , argentina 1918-1982 
Leopoldo Novoa, uruguayo, 1919 
Edgar Negret , colombiano, 1920 
Ami1car de Castro, brasileño, 1920 
Ligia Clark, brasileña, 1920 
Alejandro Otero, venezolano, 1921 
Gonzalo Fonseca, uruguayo , 1922 
Eduardo Ramírez Villamizar, colombiano, 1923 
Jesús Rafael Soto, venezolano, 1923 
Gyula Kósice, argentino, 1924 
Enio Iommi, argentino, 1926 
Cornelis Zitman, venezolano, 1926. 
Agustín Cárdenas, cubano, 1927 
Alberto Guzmán, peruano, 1927 
Juan Egenau, chileno, 1927 
Manuel Felguérez, mexicano, 1928 
JulioLe Parc,argentino, 1928 
Federico Assler, chi lena, 1929 
Marcelo Bonevardi , argentino, 1929 
Estuardo Maldonado, ecuatoriano, 1930 
Sergio de Camargo , brasileño, 1930 
Marisol Escobar, venezolana, 1930 
Feliza Bursztyn, colombiana, 1933-1982 
Helen Escobedo, mexicana, 1934 
Fabián Sánchez, peruano, 1935 
Carlos Ortúzar, chileno, 1935 
Jorge Dubón, mexicano, 1936 
Helio Oiticica, brasileño, 1937-1980 
Lika Mutal, peruana, 1939 
Mario Irarrazabal , chileno, 1940 
Marta Minujín , argentina, 1941 
Fernando González Gortázar, mexicano , 1942 
Enrique Broglia, uruguayo, 1942 
Carlos Prada, venezolano, 1944 
Sebastián, mexicano , 1947 
De este grupo de cincuenta y cuatro escultores , la mitad aproximadamen-
te son figurativos y la otra mitad, abstractos . Varios, por supuesto , comen-
zaron su carrera como figurativos y pasaron luego a la abstracción. Incluso, 
existe el caso de Bruno Giorgi que luego de ser figurativo pasó a la abstrac-
ción y en los últimos años ha vuelto a ser figurativo . Tres verdaderos precur-
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sores de la escultura moderna en América Latina son Curatella Manes, Cue-
to y Brecheret. Este último , Rozo , Narváez, Ortíz Monasterio, Marina Nú-
ñez del Prado y Zúñiga pueden relacionarse como escultores de inclinacio-
nes nacionalistas sin dejar de mostrar intereses por el arte moderno. Zúñiga, 
Vasco Prado, Zitman , Marisol, Fabián Sánchez , Marta Minujín, Mario Ira-
rrazabal y Carlos Prada hacen un interesante grupo de escultores figurati-
vos. Los abstractos pueden organizarse así: escultores de metales: Weiss-
man , Gego , Amilcar de Castro, Negret, Ramírez Villamizar, Otero, Iom-
mi , Helen Escobedo, Ortúzar, Maldonado, etc. -todos escultores geométri-
cos-; escultores de mármol: Giorgi, Cárdenas, Guzmán, Camargo , entre 
otros, y artistas cinéticos: Soto, Kósice y Le Parco Artistas experimentales 
que muchas veces han hecho obras más allá de la escultura propiamente di-
cha son: Goeritz , Ligia Clark, Helen Escobedo, Helio Oiticica y Marta Mi-
nuj ín . Escultores con recuerdos arqueológicos y, a veces, con alusiones pre-
colombinas son: Marta Colvin, Gonzalo Fonseca y Lika Mutal. Entre los 
más interesados por una obra tridimensional vinculada al urbanismo hay 
que citar a Goeritz, Helen Escobedo y González Gortázar, entre otros. 
Indudablemente, los países con más escultores son México, Venezuela, 
Brasil y Argentina. Un país relativamente pequeño con un buen número de 
escultores. algunos de calidad, es Chile. Centroamérica y las islas del Caribe 
tienen muy pocos nombres sobresalientes. En Cuba , un país con destacados 
pintores, dibujantes y diseñadores gráficos, hay muy pocos escultores. Es in-
negable que se necesitan condiciones económicas especiales para que florez-
ca el arte de la escultura. 
Finalmente. es fácil comprobar que la escultura latinoamericana del siglo 
XX no sólo tiene artistas importantes. sino que está completamente vincula-
da -sobre todo desde mediados de la centuria- a las diversas tendencias de la 
escultura internacional. Tenemos así, artistas que insisten en las imágenes 
del hombre. aunque. en la mayoría de los casos , con interpretaciones muy 
personales. en las que las distorsiones expresionistas y las metamorfosis ocu-
pan un lugar predominante ; otros artistas prefieren las investigaciones no fi-
gurativas en las que las principales preocupaciones son las formas puras, las 
construcciones ordenadas y estrictas o, por el contrario, las formas , las su-
perficies y los ensamblajes expresivos y otros más se inclinan por las explora-
ciones de nuevos materiales o las experimentaciones vinculadas con la nueva 
tecnología o con el arte conceptual, para englobar de alguna manera los "en-
vironments", los "happenings", y el "body art", las "earthworks", etc. De 
los varios cientos de escultores latinoamericanos modernos , muchísimos pe-
can por su servilismo a las manifestaciones foráneas ; empero también hay 
bastantes que tienen una obra propia, realizada en términos estrictamente 
individuales y reconocibles, aunque, como es lógico, inmersa en las corrien-
tes de la época. 
GERMAN RUBIANO CABALLERO 
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ur" ICRSIDAD Nl\CIONAL DE COLOMel, \ 
CAMPAÑA 
A. DOPTA UN LIBRO 
MEXICO 
Como en toda Latinoamérica , la escultura de México a lo largo del siglo 
XIX es de una gran pobreza formal y conceptual. El género imperante fue el 
conmemorativo, realizado dentro de ideales neoclásicos, en ocasiones teñi-
dos de elementos expresivos propios del romanticismo . A mediados del si-
glo pasado llegó a México , Manuel Vilar (1851-1892) , formado en Italia 
junto a Tenerani , para dirigir la cátedra de escultura . Fueron discípulos su-
yos Agustín Barragán , José Bellido, Epitacio Calvo, Agustín Franco , Mi-
guel Noreña, Luis Paredes , Pedro Patiño , Amador Rasete, Felipe Soja 
-quien dejó un buen retrato de Maximiliano- y Martín Soriano. Quizás Nore-
ña sea el escultor con las obras más importantes. A él se deben , entre otras , 
la estatua de Cuauhtémoc con atuendos guerreros -una mezcla bien lograda 
de clasicismo e indigenismo- y la figura sedente de Benito Juárez. Discípulo 
de Noreña fue Gabriel Guerra (1847-1893) , quien llevó a cabo diversos mo-
numentos para el Paseo La Reforma . Otro pupilo del autor de Cuauhtémoc 
y quien precisamente tuvo a su cargo la fundición de la estatua y de los bajo-
rrelieves del mismo monumento fue JesúsF. Contreras (1866) , cuya produc-
ción de alegorías románticas , como el "Monumento a la Paz" en Guanajua-
to y los mármoles "Désespoir" y "Malgré Tout", colocados en la Alameda 
de México , es de clara y mal digerida influencia francesa . A comienzos del 
presente siglo se perciben huellas del "Art Nouveau", pero las lecciones aca-
démicas no dejan de congelar las representaciones oficiales de personaJes 
históricos , tanto de la época de la conquista <;:omo del siglo XIX. Ultimas re-
presentantes de fórmulas académicas y adocenadas fueron : Fidencio 1.. 
Nava , Arnulfo Domínguez Bello -quien en "Apres la Greve" intentó apro-
ximarse al naturalismo de Meunier- , José Fernández Urbina , Ignacio Co-
rrea Toca y Carlos Dublán. 
La revolución mexicana de los primeros años de esta centuria determinó 
indiscutiblemente una toma de cOllciencia de la nacionalidad en todos los es-
tamentos sociales. El gobierno del General Alvaro Obregón creó la Secreta-
1<} 
ría de Educación Pública y Bellas Artes y nombró como titular a José Vas-
concelos. Se inició así el período del "Renacimiento Mexicano" que en el 
campo de la escultura redescubrió la talla directa y la noción de monumenta-
lidad a partir de volúmenes muy cerrados y de gran sobriedad. Las escultu-
ras de estos años insisten en la exaltación de la raza y de los trabajos del pue-
blo , a veces con intenciones políticas , ~unque sin las poderosas razones 
ideológicas de los grandes pintores muralistas . La formación impartida por 
Guillermo Ruiz (1896, autor del monumento a la Reforma en Michoacán y 
del monumento a Morelos , de 40 metros de altura, en la isla de Janitzio, 
etc.) en la Escuela de Escultura y Talla Directa, de la cual fue fundador en 
1927 y a la que tuvieron acceso jóvenes de escasos recursos , se evidencia en 
los trabajos de varios artistas del período. De acuerdo con la historiadora 
Raquel Tibol, Fidias Elizondo - 1891 , quien trabajó tallas directas realistas 
de cabezas de indígenas-, Ignacio Asúnsolo - 1890, realizador del Monu-
mento a la Patria en el castillo de Chapultepec, de la estatua ecuestre de 
Zapata y del horrible mausoleo-pirámide del General Obregón -y Juan 
Olaguíbel- 1897, autor de la enorme figura de Pípila (héroe de la insurgen-
cia) en Guanajuato, de la estatua de Morelos frente al Palacio de Cortés en 
Cuernavaca y muchas más, especialmente bajo el régimen de Manuel Avila 
Camacho --compartieron , entre otros, la inquietud por un arte monumental 
de exaltación cívica y raíces nacionales . 
Si una obra precursora del cambio fue el monumento a la Patria de Asún-
solo, no pueden olvidarse los grupos escultóricos para el monumento a la 
Revolución trabajados por Oliverio Martínez (1901-1938), autor a su vez de 
un Zapata y de un Carranza. De esta época es' también la obra de Manuel 
Centurión (1885-1948), con esculturas como la de Fray Bartolomé de las Ca-
sas y la de Bolívar, a la entrada del Bosque de Chapultepec. Artistas autodi-
dactas de talla directa fueron J. Martínez Pintao , Ignacio Flóres Arias y 
Mardonio Magaña (1866-1947), portero de la Escuela de Pintura y Escultura 
de Coyoacán, con una producción singular alusiva a los seres y a los animales 
de su mundo rural. Otros escultores son: Federico Canessi, quien trabajó 
con Oliverio Martínez e hizo luego el enorme mural escultórico para la presa 
de Nezahualcóyotl , en Chiapas; Carlos Bracho, quien, luego de vivir varios 
años en París, realizó muchas figuras de indígenas y varios monumentos, en-
tre los que se destaca el consagrado al compositor Silvestre Revueltas; Gui-
llermo Toussaint y Jorge González Camarena, quien , con buen sentido de la 
integración con la arquitectura, realizó los grupos de lo femenino y lo mascu-
lino para el edificio central del Seguro Social. Su bajorrelieve policromado, 
"El Triunfo de la Cultura", en Monterrey, mezcla de manera desafortunada 
la cerámica, el mosaico y la pintura de hule . 
Una de las figuras más interesantes surgidas del llamado "Renacimiento 
Mexicano" es Luis Ortíz Monasterio (1906) , con una obra ecléctica en la que 
ha demostrado su entusiasmo por el arte precolombino (la Fuente de Net-
zahualcóyotl), por el arte popular (sus terracotas policromadas) y por el arte 
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contemporáneo (particularmente, en su producción abstracta iniciada en los 
años sesentas). En la primera parte de su obra se destacan los bronces "El 
Viento" , de apretado volumen, pleno de redondeces y "La Victoria" , curio-
sa mezcla de arte griego y precolombino, en el que se expresa la irrisión de 
los triunfos al presentar una figura victoriosa con la cabeza cercenada y col-
gante. En su obra abstracta, Ortíz Monasterio plantea una escultura de for-
mas que oscilan entre lo orgánico y lo geométrico -con referencias a motivos 
mayas o a las estelas con recuadros escalonados y glifos de Xochica\co- y que 
establecen variados contrastes de elementos sólidos y huecos. Se trata casi 
siempre de trabajos exentos , limitados a la idea de los relieves, que muchas 
veces aparecen recubiertos de colores . Con una vasta obra pública y cívica 
iniciada en los primeros años treintas, el escultor ha hecho también una 
abundante producción en pequeña escala; dentro de ella cabe mencionar sus 
barros pintados de figuras ágiles con recuerdos de Metepec. Algunos discí-
pulos de Ortíz Monasterio han sido: Jorg~ Alarcón, Gastón González, Mi-
guel Hernández, Gustavo Martínez Bermúdez, Miguel Miramontes, Héctor 
Narváez Gama, Alberto Pérez Soria, etc . . 
Juan Cruz y Francisco Zúñiga (I912) representan a la siguiente genera-
ción: Uno y otro comienzan como ayudantes de los tallistqs de grandes mo-
numentos públicos, pero luego se rebelan contra la monotonía del arte ofi-
cial. Hacia fines de los treintas empiezan a atreverse a realizar esculturas 
ajenas a la historia y a la política, aunque dentro de las reglas del nacionalis-
mo. La figura más sobresaliente es, por supuesto , Zúñiga, quien habiendo 
nacido en Costa Rica, se estableció en México en 1936. Desde las primeras 
obras en su patria, el artista , formado por su padre que era imaginero, de-
mostró su inclinación por los temas vernáculos, tal como se puede observar 
en "El Gamonal", "Chola" y "El Zopilote" . Vendrá en 1935 la piedra en ta-
lla directa , " Maternidad" , cuya masa compacta y cuyo vigor arcaizante anti-
cipan algunos rasgos de su producción posterior. Ya en México , Zúñiga 
completó sus estudios con los maestros de la Escuela de Escultura y Talla Di-
recta , especialmente con Ortíz Monasterio. En menos de diez años , el costa-
rricense ejec~tó los conjuntos monumentales de la Presa de Valsequillo , en 
Puebla , una estatua de Juárez, en Oaxaca, la Alegoría del Mar en los relie-
ves del Banco de México, en Veracruz, y el retrato de López Velarde en Za-
patecas, entre otros trabajos. Al tiempo con estas obras públicas , Zúñiga co-
menzó a realizar sus figuras femeninas, al principio en dimensiones peque-
ñas o medianas. Estos personajes se convertirán en su gran tema a partir de 
los últimos cuarentas y comenzarán a ser muy personales en el decenio si-
guiente, luego de la asimilación de varios conceptos modernos que el artista 
encontró en Maillol, Barlach, Brancusi, pero, sobre todo, en Moore. Obras 
de los cincuentas como "Mujer Reclinada", de 1957, "Yucateca Sentada", 
de 1955, o "Mujer con dos niños", de 1954, recuerdan directamente la ma-
jestad y monumentalidad de los trabajos del gran escultor inglés, en los que 
nunca deja de ser visible la construcción de influencia precolombina, junto 
con el desplazamiento del eje horizontal o vertical que crea tensiones nuevas 
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y que es de cuño moderno. La escultura de Zúñiga ha mantenido una alta ca-
lidad hasta hoy y su prestigio internacional es grande, especialmente en Es-
tados Unidos. Desde los años sesentas, sus obras se han multiplicado y han 
crecido de tamaño, hasta alcanzar algunas veces alturas por encima de las 
normales . Casi siempre con base en dibujos que captan gestos y actitudes na-
turales y espontáneos, Zúñiga trabaja, en yesos para bronces o en mármo-
les, grandes mujeres mexicanas caracterizadas por su elegancia y vitalidad. 
Vestidas a veces con trajes largos y en muchas ocasiones cubiertas las cabe-
zas con mantones, o desnudas, ancianas o jóvenes, las figuras de este escul-
tor no son estrictamente realistas. Para eso, ha dicho el artista, trabajaría 
como George Segal, modelando personajes vivos. Sus figuras son casi siem-
pre macizas, de caoezas relativamente pequeñas y miradas distantes y segu-
ras, llenas de nobleza y dignidad. A veces son auténticos retratos -como 
cuando usa como modelo a su esposa Elena-, pero en la mayoría de los casos 
son mujeres auténticas, cuyas imágenes corresponden a las robustas muje-
res zapotecas de Oaxaca. Para Zúñiga es muy importante la impresión direc-
ta con los modelos, porque lo que él busca es revelar la vida interior, comu-
nicar una cierta gracia o una cierta sensualidad. Pero, como verdadero artis-
ta, su obra no manifiesta ni preocupaciones morales, ni tendencias sociológi-
cas; solamente presenta de una manera intensa la noción de vitalidad. Real-
mente magistrales son sus viejas desnudas , erguidas, arquetipos de resisten-
cia, y de una fealdad que vuelve banal el concepto de belleza clásica . Según 
el artista, le conmueven las figuras en pleno vigor y entonces las presenta en 
numerosas actitudes, sentadas, acurrucadas, de pie, caminando, corriendo o 
bailando y, en algunos casos, haciendo el amor. Sólo en raras ocasiones el mo-
delo es masculino ("Pastor", por ejemplo , de 1976) y ahora sólo es excepcio-
nalla talla en madera (como en "India" de 1981). No faltan las estilizaciones 
cercanas a la abstracción ("El Hacha" , de 1973, una mujer cubierta con un 
chal) , pero abundan las figuras redondeadas y sensuales ("Mujer Acurruca-
da", de 1978). En la mayoría de los casos la mujer aparece solitaria, ensimis-
mada, adormilada o muy pendiente o expectante, pero no escasean los grupos 
de dos o más figuras. En estas ocasiones, el escultor parece que estuviera alu-
diendo a algún cuento de Juan Rulfo , sobre todo, cuando los personajes 
aparecen sentados en círculos , envejecidos , y taciturnos. El artista también 
se vuelve narrativo y, por ende, mucho mei'los interesante, cuando realiza 
sus relieves en bronce, en los que la visita es un tema recurrente. Sin duda al-
guna , Zúñiga es el gran escultor de la mujer americana en la plástica con-
temporánea. Es una lástima que varios de sus discípulos (Fidencio Castillo, 
(1907), ~osa Castillo y Augusto Escobedo (1914), aunque este último en años 
recientes se ha vuelto abstracto) e imitadores (Tomás Chávez Morado 
(1914), quien también trabajó animales, especialmente en piedra: águilas, 
buhos, peces , víboras) hayan creado una escuela "a lo Zúñiga" que indiscu-
tiblemente demerita su propio trabajo. Según Raquel Tibol , en los modela-
dos en cera se destacan Carmen de Antúnez, Luis Hidalgo, que realiza tipos 
ciudadanos característicos, y Humberto Peraza, con temas taurinos. De 
acuerdo con la misma historiadora, varios escultores se han refugiado en un 
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verismo pleno de efusividad humanista. Tales son los casos de Alberto de la 
Vega , también alumno de Zúñiga , Jorge Tovar (1922) , Ceferino Colinas, 
José J . Ruiz , Gustavo Gutiérrez e Isaías Cervantes, entre otros. 
El desarrollo económico en la administración del Presidente Miguel Ale-
mán , en la que se establecen importantes vínculos con el capital foráneo, es 
una de las causas de la internacionalización de la vida cultural mexicana. El 
decenio de los cincuentas se caracterizó por una ruda confrontación entre los 
nacionalistas, que ya sólo remedaban a los pintores del muralismo y un gru-
po de jóvenes que sólo querían el contacto inmediato con el mejor arte ex-
tranjero, antecedidos brillantemente por el pintor Rufino Tamayo y por el 
escultor Germán Cueto (1893, quien rompió con la enseñanza académica y 
con el naturalismo nacionalista, empleó materiales tan diversos como el hie-
rro revestido de cemento armado, los asbestos , mezclados con vinelita, las 
lacas de piroxilina , etc ., y se preocupó más por las oquedades y el espacio-
en rostros y figuras- que por el volumen) . José Luis Cuevas, Alberto Giro-
nella, Vicente Rojo, Lilia Carrillo y Manuel Felguérez (pintor y escultor) 
inician el arte contemporáneo de México, tanto en el campo de la nueva fi-
guración , como en las varias vertientes de la abstracción . Mathías Goeritz 
(1915), de origen alemán pero procedente de España , se instala en Guadala-
jara a fines de 1949. Desde entonces, y pese a ser una personalidad polémica 
y muy controvertida, será una de las figuras capitales de la nueva escultura 
mexicana. Si es palpable que en este momento hay un absoluto predominio 
de la escultura abstracta sobre la figurativa, si es evidente que la producción 
geométrica se impone a la expresionista, si ya resulta obvia la presencia de 
una escultura vinculada al espacio urbano y si los trabajos colectivos cada 
día son más frecuentes e interesantes , no puede negarse que Goeritz ha teni-
do mucho que ver con todo esto. 
La variadísima producción de Goeritz, así como sus manifiestos y artícu-
los acusan diversas y encontradas influencias: el tormento y la trascendencia 
religiosa del Expresionismo, el espíritu reflexivo pesimista y burlón del mo-
vimiento Dada y el imperativo del orden propio del Constructivismo, asimi-
lado a través de las lecciones de la Bauhaus . Georitz ha sido acuarelista, pin-
tor, dibujante, ilustrador de libros , diseñador de poesía concreta, vitralista, 
escultor en diversos materiales - madera , hierro, piedra, concreto, etc.-, ar-
quitecto-escultor (piénsese, por ejemplo, en la concepción de los espacios 
del Museo Experimental El Eco, de 1953, en las torres de Ciudad Satélite, 
de 1957, ambos en la capital mexicana o en el Centro Cívico para una nueva 
urbanización en el sur de Jerusalén) y también urbanista (sobre todo , por la 
Ruta de la Amistad en el Periférico de Ciudad de México , de 1968) . Su obra , 
como él mismo lo ha reconocido, ha sido un experimento constante y una 
búsqueda interdisciplinaria permanente . De allí su colaboración con arqui-
tectos e ingenieros como Luis Barragán -entre 1950-1967-, Ricardo de Ro-
bina --de 1958 a 1964-- (para quien hizo vitrales , que Goeritz denominó " Am~ 
bien tes luminosos"), David Serur, Ricardo Legorreta (los tanques de agua , 
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que el artista concibió como dos torres cónicas blancas, los cuales se encuen-
tran en un patio interno de las fábricas Automex, en Toluca), Pedro Ramí-
rez Vásquez, Abraham Zabludovsky y Teodoro González de León (para los 
dos últimos, Goeritz llevó a cabo una pirámide destinada a un conjunto de 
habitaciones en Mixcoac -1970-). También Goeritz ha tenido una participa-
ción entusiasta con grupos de artistas como el llamado "Cadigoguse" (por 
Geles Cabrera, Juan Luis Díaz, Goeritz, Angela Gurría y Sebastián), que 
trabajó en Villahermosa (Tabasco), cinco plazas escultóricas o como el equi-
po de artistas, vinculados a la Universidad Autónoma de México, que pla-
neó y llevó a cabó el extraordinario "Espacio Escultórico" en la zona del Pe-
dregal, dentro de la ciudad universitaria de la capital mexicana. Este trabajo 
de Goeritz, con Helen Escobedo, Manuel Felguérez, Hersúa, Sebastián y 
Federico Silva, es una de las obras más importantes de la nueva escultura en 
México. Definirlo como cataclismo petrificado, mar inmóvil o pasión conte-
nida, es decir poco de lo que realmente se siente cuando se está fuera o den-
tro de él. Precisar que se trata de un círculo de arena de tezontle -que sirve 
de base a 64 volúmenes inclinados del mismo material- el cual enmarca la 
impresionante belleza de la lava, sin su tierra y malezas superficiales, es ha-
cer una descripción bastante superficial. El "Espacio Escultórico" es una 
obra monumental, aprobada paso a paso por unanimidad por ~ada uno de 
sus gestores, que destaca la fuerza telúrica de la que hablaban los muralistas 
mexicanos, dentro de un espacio de cerca de cien metros de diámetro, que 
recuerda tanto las plazas precolombinas, como la pirámide circular de Cui-
cui\co, la cual se encuentra en la misma zona del Pedregal. Los módulos isós-
celes que lo enmarcan hacen pensar directamente en el arte moderno, la 
geometría y el orden de los constructivistas. Empero, el propio Goeritz ha 
dicho: "En mi opinión, el "Espacio Escultórico" es uno de los grandes mo-
numentos a la Nada; mejor dicho, es la Nada monumentalizada". No sobra 
anotar finalmente que en la realización de esta obra también colaboraron in-
genieros, técnicos universitarios y algunos científicos especializados en la 
flora, la fauna y las peculiares características de la lava. 
Considerado por Gregory Battcock como un verdadero antecesor del 
"Minimal Art" (por su escultura "La Serpiente" para "El Eco"), Goeritz ha 
sido tildado de 'seguidor' o 'imitador' de algunos artistas contemporáneos. 
Cuando alguien como él tiene una obra tan vasta y variada es bien factible 
que se encuentren relaciones entre sus trabajos y los de otros. En todo caso, 
si algunos de sus "Mensajes", de los años cincuentas en adelante recuerdan 
las pinturas monocromas de Yves Klein o las superficies con agujeros de Lu-
cio Fontana, no hay duda de que las posibles influencias que haya recibido 
Goeritz son harto discutibles, sobre todo, porque tanto el francés como el 
ítalo-argentino son bastante inferiores al mexicano, carentes de su grandeza 
y, sobre todo, de su profundidad. Un rápido recorrido exclusivamente por 
las esculturas de Goeritz nos lleva desde sus animales 'gestuales' y tremen-
dos de 1951, hasta sus torres transparentes de "La corona de Bambi" de 
1979-80, pasando por sus toscas tallas en madera de mediados de los cin-
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cuentas ("Moisés" , "Familia", "El Brujo", etc.) por las torres de la Ciudad 
Satélite (antecedidas por las torres blancas que el artista conserva en su ta-
ller de Temixco), por las columnas de "La Osa Mayor" (1968) y por las cin-
cuenta estrellas de acero pintado de "La Vía Láctea" (1968) . Para Goeritz 
todas las torres, incluso las suyas , son"símbolos de la suprema vanidad de los 
hombres". Estos trabajos vinculados a la arquitectura, posiblemente consti-
tuyen la producción más personal del artista . En todos ellos y en muy dife-
rentes escalas, Goeritz rompe los límites de lo que puede llamarse solamen-
te escultura e ingresa en el campo de la arquitectura . Pero trátase de obras 
de escultura o arquitectura -a veces en maquetas-, lo importante es que el 
artista cuestiona la asepsia del funcionalismo de la arquitectura moderna y 
propone una arquitectura emocional , una construcción de elevación espiri-
tual como la que se plasmó en~os tiempos de las pirámides y de las catedrales 
medievales. No hay duda de que las torres de Goeritz son su más completa 
declaración : en ellas la geometría se llena de trascendencia y se convierte , 
como dijera el artista de sus torres de Ciudad Satélite, en "Rezo Plástico". 
Los escultores que trabajaron con Goeritz para el "Espacio Escultórico" -
F~derico Silva (1923), Manuel Felguérez (1928), Helen Escobedo (1934) , 
Hersúa y Sebastián- tienen todos obras de interés. Aunque Silva estudio con 
Alfaro Siqueiros y comenzó su carrera como figurativo, con el paso de los 
años ha hecho una obra experimental , particularmente interesada en el mo-
vimiento. En algunos de sus trabajos también ha hecho uso del sonido, la 
luz y los rayos laser. En 1977 realizó una exposición de grandes piezas desar-
mables en las que se corroboró su vinculación con la escultura constructivis-
ta en movimiento de nuestra época . A Silva no le interesa la escultura de me-
nor escala , sino la que se vincula totalmente a un tiempo y a un espacio socia-
les . Siempre abstracta en los últimos años, su producción no deja de asociar-
se a naves espaciales o a formas de aves en vuelo. Tales son los casos de "Se-
mimóvil Metálico" y de "A manera de pájaro". En 1976, Silva organizó en 
Jalapa el Primer Simposium Interdisciplinario sobre Arte y Ecología y, sien-
do investigador de la UNAM, el escultor fue coordinador del grupo de artis-
tas que llevó a cabo el "Espacio Escultórico". Autor del "Manifiesto del Es-
pacio Escultórico", Silva afirma que esta obra "es un proyecto de la Univer-
sidad que respondió a necesidades espirituales y culturales concretas y al tra-
bajo de numerosos y distinguidos universitarios ... " 
Luego de estudiar en su patria con Zúñiga y luego en París (entre 1949-
1950), con Zadkine , Manuel Felguérez fue uno de los artistas que abandera-
ron la apertura del arte mexicano a las diversas experiencias del arte interna-
cional. En los primeros cincuentas su obra acusa la influencia de Hans Arp e 
incluso la de Henry Moore , pero pronto se aleja de ellas e inicia su investiga-
ción con diversos materiales. Felguérez ha sido pintor y escultor y durante 
los sesentas realizó numerosos murales que bien pueden considerarse pintu-
ras murales escultóricas o relieves policromados. Sus dos más importantes 
trabajos de este tipo son el mural del Cine Diana y el gran ensamblaje del 
edificio de la Confederación de Cámaras Industriales , hecho en forma casi 
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barroca con numerosas piezas -palancas, ruedas , tornillos, ejes, poleas, 
etc.-. Sus pinturas de la misma década son prácticamente informalistas; 
pero una geometría latente las organiza y define . Esta intención racionalista 
soterrada, que también se encuentra en sus trabajos murales , pronto se im-
pone . Simultáneamente, Felguérez se fue interesando cada vez más por las 
obras públicas , en fábricas, cines, escuelas e, incluso , zonas de piscinas. Así , 
de su producción de pintura y escultura , el artista pasó a pensar en términos 
de arquitectura. Desde entonces (a partir de los primeros setentas) , puede 
decirse que la obra de Felguérez está centrada en la preocupación del espa-
cio que genera nuevos espacios. Se trata de una producción abierta que tal 
vez pueda definirse como una progresión lógica que convierte cada forma en 
punto de partida para otras nuevas. "De esta manera -como lo anotara Oc-
tavio Paz- el artista disuelve la separación entre los espacios bi y tridimen-
sionales: color y volumen". En colaboraciÓn con el ingeniero colombiano 
Mayer Sasson, Felguérez realizó a mediados de los setentas una importante 
experiencia que consistió en alimentar un computador con un modelo mate-
mático , producto de una síntesis de los rasgos esenciales de toda la obra del 
artista, con el objeto de obtener una serie de dibujos que le sirvieran para 
realizar nuevas pinturas y esculturas . Con base en este análisis de su obra 
previa y gracias a la programación de Sasson , Felguérez ha realizado muchos 
trabajos en dos y tres dimensiones : óleos , relieves y esculturas (construccio-
nes en metal). Más recientemente , ha comenzado a separarse de aquel mo-
delo matemático. 
Luego de trabajar en diseño textil, Helen Escobedo se dedicó a la escultu-
ra y realizó su primera exposición en 1957. Sus primeras obras eran figurati-
vas y acusaban la influencia de la producción de Giacometti. También se po-
dían rastrear contactos con los trabajos de Germaine Richier y Henry Moo-
re. Desde mediados de los sesentas su obra se hizo abstracta . Lo más impor-
tante de su creación consiste en la búsqueda de una escultura que sea real-
mente útil y que se inserte en la vida diaria,como elemento que divida un es-
pacio a voluntad del propietario o que sirva como señal vectorial o que se 
confunda con la arquitectura . Una de sus obras más conocidas es la estructu-
ra en concreto de 17 metros de altura, que se encuentra en la Ruta de la 
Amistad en Ciudad de México, una verdadera señal permanente, conocida 
con el nombre de "Puertas al Viento" -1968-. Pintada con bandas verticales 
verdes y azules , esta escultura se abre en el centro para dejarse atravesar por 
el espacio ambiental. Su propia residencia construída por los arquitectos 
Giancarlo Ambrosetti y José de la Vega es el mejor ejemplo de cómo la ar-
tista ha querido que el ornamento y los detalles decorativos vuelvan a ser im-
portantes en los exteriores y en los interiores de los espacios habitables. 
Pero , de acuerdo con Juan Acha , "la función comanda sus volúmenes y es-
pacios y posteriormente el sentido artístico dicta los ornamentos o la poli-
cromía geométrica que cubre sus objetos y espacios". Empecinada en un di-
seño integral , Helen Escobedo no ha dejado de trabajar postes de alumbra-
do, anuncios comerciales, jardínes, muros-mesas, etc .. Siempre ha soñado 
con realizar un pueblo total en el que efectivamente se mezclen el arte , la ar-
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quitectura y la naturaleza. Tiene también cientos de montajes en los que, so-
bre paisajes inventados o plazas y edificios fotografiados , superpone minies-
culturas de su propia cosecha casi siempre realizadas en aluminio. Como 
miembro del equipo que llevó a cabo el "Espacio Escultórico", Helen Esco-
bedo realizó en sus inmediaciones, como cada uno de los restantes colabora-
dores, la escultura "Coatl", una construcción serpenteante de veinte marcos 
de hierro, de cuatro metros por cuatro metros, pintados en tonos cálidos, in-
dudablemente la obra más integrada al lugar pedregoso y cubierto de male-
zas donde se encuentra localizada . 
Hersúa comenzó a figurar en los años sesentas . Fue uno de los fundadores 
del grupo experimental "Arte Otro" y dentro de sus primeros trabajos cabe 
mencionar los ambientes cerrados llamados "Micro-Macros" y el "Ambien-
te Inestable". Desde 1975 es profesor en la UN AM yen 1978 fue uno de los 
miembros fundadores del proyecto del "Espacio Escultórico". Sus trabajos 
individuales más recientes se caracterizan por la sobriedad y el juego de 
grandes volúmenes y vacíos geométricos casi siempre inclinados . Según 
Mathías Goeritz "Su obra es demasiado real para ser realista ... Hersúa tra-
baja elaborando detalles de un gran sueño, utópico, por supuesto: la urbe 
del futuro, un nuevo mundo bello para todos, el concepto de una vida me-
jor. .. La vida en un mundo de belleza, como lo soñaron y realizaron en siglos 
pasados los arquitectos y artistas de ciudades como Siena, Chartres o Teo-
tihuacán ... ". Hersúa a más de escultor es un teórico del arte . Finalmente, 
dentro de los artistas que colaboraron en el "Espacio Escultórico" está Se-
bastián , frecuente ayudante de Goeritz en diversos proyectos de arte urba-
no . El escultor también participó en el Grupo "Gocadiguse" o "Cadigogu-
se" , organizado por Angela Gurría para realizar cinco plazas escultóricas en 
Tabasco . Su producción personal se fundamenta en la topología y, más re-
cientemente, en la estereoisometría o ciencia de los cuerpos idénticos atómi-
ca y topológicamente, pero unidos como imágenes en un espejo. Junto a su 
trabajo de artista, Sebastián también organiza exposiciones y escribe textos 
de presentación para catálogos de muestras de escultura . 
Con la excepción de Geles Cabrera, el resto de escultores que participa-
ron en el Grupo Gocadiguse también son abstractos. Dejando de lado a 
Goeritz y a Sebastián , ellos son Juan Luis Díaz y Angela Gurría . El primero 
se sustenta en principios matemáticos y está a la caza de los avances de la 
ciencia y la tecnología que, según el escultor , siempre debe aprovechar el ar-
tista para realizar nuevas metáforas del universo. Uno de sus materiales pre-
feridos ha sido el 'triplay', que muchas veces refuerza con otras hojas en di-
versas tensiones para lograr grandes curvaturas. Angela Gurría tiene una 
obra variada y en diversos materiales que comenzó en el campo figurativo. 
Hace años , sin embargo, practica una abstracción orientada a su integración 
con la arquitectura o a su ubicación en el espacio abierto . Con Germán Cue-
to , Helen Escobedo y Jorge Dubón, la escultora fue el cuarto artista mexica-
no llamado por Goeritz para realizar una obra en concreto en la Ruta de la 
27 
Amistad , en la que, a lo largo de 17 kilómetros en el Periférico, que circunda 
la capital mexicana y es el perímetro de la Villa Olímpica, 18 representantes 
de quince países y cinco continentes hicieron cada uno igual número de es-
culturas, separadas unas de otras por una distancia de kilómetro y medio. El 
trabajo de Angela Gurría consistió en dos grandes segmentos de curvas , a 
manera de cuernos erguidos, uno pintado de negro y otro de blanco. Como 
en el caso de los demás participantes , la artista gozó de cierta libertad en la 
indicación del color, pero la decisión final tuvo que discutirse con Goeritz , 
coordinador de la empresa, quien tomó en consideración el conjunto para 
evitar repeticiones. 
Entre los varios escultores abstractos interesados por las obras monumen-
tales y vinculados a los espacios urbanos no puede dejar de mencionarse a 
Fernando González Gortázar (1942), con dos obras que están en Guadalaja-
ra: "La Gran Puerta" y "La Fuente de la Hermana Agua" (según Rita Eder 
se trata de una espléndida integración de volúmenes y oquedades por las que 
corre el líquido, a veces plácidamente como si fuera la corriente de un río , a 
veces tumultuoso y creando espumas como el mar). "La Gran Espiga", es 
una obra colocada en el terminal del metro Tasqueño . Otro escultor de 
obras públicas ha sido Diego Mathai (1942), cuyas realizaciones abstractas 
monumentales se encuentran en varios sitios de Ciudad de México. 
La lista de escultores abstractos es interminable. Si José María Giménez 
Botey , Olivier Seguin , Waldemar Sjolander (al principio figurativo) , Feli-
ciano Béjar (1920, caracterizado por mezclar muchas veces el vidrio y la cha-
tarra), Pedro Cervantes (1933, inicialmente dentro del realismo local) , Ma-
ría Lagunes , Francisco Moyao (1946 , con una interesante producción de vo-
lúmenes cubiertos de bandas de colores, aunque más recientemente ha he-
cho 'ambientes' con bustos clásicos en yeso), entre otros , tienen una obra re-
conocida; otros, como Adriano Silva , Manuel Fuentes , Estanislao Contre-
ras, Elken Peláez, Mallard -con trabajos cinéticos- y Lorraine Pinto (con 
experimentos de luz y sonido, aunque también tiene una producción figura-
tiva), no la poseen en el mismo nivel. Ricardo Regazzoni (1942) , formado 
como arquitecto y radicado en Nueva York , ha comenzado a figurar como 
escultor de unas interesantes columnas recubiertas con laminilla de oro que 
recuerdan las columnas salomónicas, aunque con fustes perfectamente geo-
métricos y de elaborados entrelazamientos . 
Alaíde Foppa en la introducción al catálogo de la Primera Trienal de Es-
cultura, de 1979, anota con razón : "Nacida con retraso, la nueva escultura se 
desarrolla rápidamente, da una buena cosecha en un cuarto de siglo y mani-
fiesta su acentuada tendencia a lo no-figurativo ... Si comparamos lo que ha 
pasado desde la Primera Bienal (1962) hasta esta Primera Trienal (para limi-
tarnos a las exposiciones oficiales) la tendencia aparece clara en todo el sig-
nificado de la palabra: es decir , que se ha ido caminando hacia la abstrac-
ción , dejando cada vez más atrás las referencias y alusiones naturalistas y 
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buscando valores puramente formales. Esto puede verificarse en esta expo-
sición . . . Mientras en las dos primeras bienales puede decirse que casi no hay 
escultura no figurativa , de la exposición 1979 casi puede afirmarse lo contra-
rio". En efecto , con artistas de por lo menos dos generaciones distintas, la 
Trienal del Salón Nacional de Artes Plásticas era básicamente abstracta , 
Entre muchos nombres, se pueden mencionar los de Jesús Mayagoitia , Ki-
yoto Ota Okuzana , Carlos Agustín , Salvador Manzano, Gerardo Ruiz Mal-
donado, Leslie Patricia Bunt , Antonio Bustos Figueroa, Alfonso Campos 
Quiroz, Lucina Cano , Pablo Ridgell Cueto , Felipe Galindo, Aurora Gue-
rrero , Francisco de León, Carlos David Luna, Katherine McDevitt , Enri-
que Miralda, Cristina Molina , Leticia Sánchez, Federico Silva Lombardo , 
Miguel Urbina , Manuel Vera , etc . . 
Pero si la escultura abstracta domina el panorama actual del arte mexica-
no , la escultura figurativa , vinculada a diversas propuestas de las tendencias 
modernas, tiene también algunos nombres que pueden mencionarse. Son 
los casos de Tosia de Rubinstein , Charlotte Yazbek, Elizabeth Catlett , Bea-
tríz Caso (con ingratas recreaciones de lo precolombino y con falsas ver-
siones del Surrealismo), Armando Ortega - pupilo de David Alfaro Siquei-
ros y quien ha trabajado principalmente la chatarra-, Felipe Ehrenberg, 
María Elena Delgado , Naomi Siegmann, Reynaldo Velásquez , etc .. Nom-
bres de interés son los de Geles Cabrera y Víctor Hugo Núñez . La primera, 
con obras que rondan con cierta imaginación las distorsiones de la figura hu-
mana en la plástica contemporánea y est:in hechas además con diversos ma-
teriales , incluso - y recientemente- con papel periódico; y el segundo, de ori-
gen chileno, con montajes escultóricos en los que personajes solitarios o pri-
sioneros, hechos con resina de poliester, aluden dramáticamente a la repre-
sión y a las injusticias sociales y políticas . Dentro de los pocos figurativos de 
la Primera Trienal de 1979 aparecen , entre otros, Masaru Goji Indue , Gui-
Ilermina Díaz, Lucrecia Cuevas Gargollo, etc .. 
Son de interés especial , las obras tridimensionales de algunos pintores: 
"Tláloc" de Diego Rivera , en el cárcamo del Lerma en el Estado de México ; 
"La Marcha de la Humanidad" de Alfaro Siquiros , en el Polyforum de Ciu-
dad de México, pretencioso proyecto de integración de pintura , escultura y 
arquitectura , "La Conquista del Espacio", un enorme humanoide alado me-
tamorfoseándose en nave espacial, en el aeropuerto de San Francisco , Esta-
dos Unidos, de Rufino Tamayo y las diversas versiones (relieves y esculturas) 
de la "Mariposa de Obsidiana", según el poema de Octavio Paz , de Brian 
Nissen , presentadas en una exposición en el Museo Tamayo (1983-1984) . Fi-
nalmente hay que citar a grupos como el Tip (Taller de Investigación Plásti-
ca) y el Grupo Proceso Pentágono que 'producen' trabajos , de diversos ma-
teriales y con numerosa información, para desplegar en el espacio concreto 
de cualquier lugar, en un claro replanteamiento del arte público de México . 
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CENTROAMERICA 
EL SALVADOR, HONDURAS, NICARAGUA 
y GUATEMALA 
La historia de los países centroamericanos está íntimamente relacionada 
con la intervención permanente de Estados Unidos . Si toda Latinoamérica 
es el vecindario subdesarrollado del país del norte, Centroamérica ha sido 
siempre su patio trasero . Como la economía y la política de estos países de-
penden de Estados Unidos que se preocupa ante todo por la defensa de sus 
intereses económicos y geopolíticos, los pequeños países centroamericanos 
han sido los más "cuidados" e intervenidos. Dentro de este contexto es bien 
difícil hablar de una cultura y de un arte centroamericanos. Empero , no ha 
dejado de haber algunos artistas de interés . 
Hoy día Centroamérica es un polvorín . La pobreza infinita de las cIases 
populares, la corrupción de los gobiernos, la caída de So moza y el triunfo del 
Sandinismo, la presencia de Cuba y la rivalidad creciente entre las dos po-
tencias que se reparten el mundo han hecho que la situación en los países 
centroamericanos sea cada vez más grave. En El Salvador hay una verdade-
ra guerra civil. En Nicaragua , Honduras y Guatemala se viven situaciones 
conflictivas. Sus gobiernos perpetran y encubren asesinatos políticos y las 
guerrillas aumentan con apoyo foráneo . Así pues que hablar de la escultura 
en Centroamérica es casi una irrisión. 
Para comenzar, he aquí una apreciación certera de Marta Traba: "La re-
ducción de la creación artística a una mera tarea técnica; la falta de lealtad 
de los artistas más jóvenes con sus propias ideas y la sospechosa premura con 
que pasan de unas a otras; la básica inseguridad de los comportamientos de 
los artistas, bien sea precipitados o , al contrario , demorados en seguir la 
moda ; la desconexión parcial o total de los medios donde viven y actúan pa-
recen ser las reglas de funcionamiento del arte tanto en Centroamérica y Pa-
namá como en las islas" . 
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Como Costa Rica y Panamá -países de los cuales se mencionarán un buen 
número de escultores- el resto de las naciones centroamericanas debe te-
ner varios nombres de interés; sin embargo, las informaciones no abundan. 
De El Salvador y Honduras no hay datos y de Nicaragua sólo han aparecido 
tres nombres: Edith Gron, artista que según el boletín de la OEA , "Artes 
Visuales", hace taraceas -como cuadros- y esculturas (1965) y Miguel Angel 
Abarca y Ernesto Cardenal, incluídos en la exposición "Arte y Realidad , 
Arte contemporáneo de Nicaragua" (1986). De Guatemala se sabe un poco 
más . Artistas mayores son Julio Vásquez , Adalbert de León Soto (1919) , 
Eduardo de León (1921) y Roberto González Goyri (1924) , el más impor-
tante de todos y con numerosos relieves en edificios públicos de Ciudad de 
Guatemala . González se inició como asistente de Julio Vásquez en la reali-
zación de las esculturas decorativas del Palacio Nacional. Luego de un co-
mienzo convencional, sus trabajos figurativos comenzaron a acusar su tem-
peramento ardiente y su sentido decorativo en esculturas de gran expresión . 
Más adelante, a mediados de los cincuentas, se hizo abstracto. En años re-
cientes han tenido figuración dos escultoras: Margot Fanjul (1931), conoci-
da en Colombia por su participación en algunas bienales de Medellín y por-
que expuso individualmente en Bogotá y Joyce de Guatemala (1939) -así, 
con este nombre , aunque nacida en México-. Ambas con obras tan petulan-
tes como inanes. Margot Fanjul comenzó pintando y esculpiendo mármol en 
formas abstractas muy simples, a las cuales volvió luego de una incursión 
bastante pobre en el campo de los ambientes. Precisamente uno de ellos lo 
presentó en la Segunda Bienal de Medellín (1970). Toda la obra consistía en 
un cuarto oscuro cubierto de tierra y arena, al cual se accedía por una puerta 
pequeña aliado de la cual había un aviso que decía : "Por favor, descalzar-
se". La explicación de la artista era: "La tecnología altamente desarrollada 
es análoga a.la magia ... El hombre en un proceso evolutivo atraviesa un mo-
mento crucial ante la madre naturaleza y su hijo , la ciencia (sic) ... La misión 
espiritual y profética en mi trabajo consiste en revelar , a la vez, este dualis-
mo y esta unidad" . En la Tercera Bienal (1972) , la artista, menos delirante, 
volvió a presentar esculturas en mármol. En este caso, una serie de superpo-
siciones poco imaginativas de anillos, a veces con discos insertos y con posi-
bilidad de girar, lunas menguantes con orientaciones alternas, segmentos de 
arcos macizos, etc .. Joyce de Guatemala comenzó haciendo investigaciones 
cinéticas y lumínicas ya comienzos de los setentas trabajó como maquinista-
soldadora en la fábrica Cromados Industriales para aprender y poder desa-
rrollar su técnica . En 1983 representó a Guatemala en la Bienal de Sao Pau-
lo. Allí mostró 'Tributo a la luna : El Templo y sus Guardianes" , trabajo 
constituído por "El Corazón del Bosque" (en acero inoxidable y madera na-
tural) , "El Templo" (planchas de acero inoxidable y troncos de árboles) y 
"Los Guardianes" (acero inoxidable). Según la artista: "Mis esculturas alu-
den a sitios mágicos , a esos espacios quietos y aislados que promueven medi-
tación y ritual. Sitios donde la tradición -el pasado- se vuelve tangible y a la 
vez donde se siente la proximidad del cambio- ese imperioso jalón del futu-
ro ... ". Si se miran individualmente, las piezas de Joyce de Guatemala son 
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perfectamente triviales (aros sobre planos enhiestos, planos de acero inser-
tos en troncos, contrapuntos frontales de acero y maderas naturales, etc.), 
pero si se las ve como conjunto, que es lo que pretende la artista, el resultado 
no puede ser más gratuito . Más parece una escenografía costosa - por el ace-
ro inoxidable-, diseñada para una mala película de Hollywood, que un am-
biente escultórico con referencias ancestrales. 
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COSTA RICA 
Tal vez por lo limitado de su extensión territorial y por su reducida pobla-
ción, Costa Rica es un caso insólito en el Arte Latinoamericano porque tiene 
una escultura a lo largo del siglo XX con características muy definidas. Sus 
artistas prefieren tallar la piedra o la madera a realizar esculturas en cual-
quier otro procedimiento y, además, siendo artistas figurativos, tienen un 
tema favorito, que no resulta demasiado común en la historia de la escultu-
ra , el de los animales, sobre todo, los de la región . Pero quizás la razón prin-
cipal de esta presencia casi indiscutible de una escuela costarricense de es-
cultura sea la continuidad histórica de este quehacer en tres dimensiones . 
Artistas como Fradique Gutiérrez (1841-1897) y Juan Mora González (c. 
1860 - ?) son continuadores de la imaginería colonial que, en los siglos ante-
riores, no dejó de mostrar el mestizaje artístico, es decir, la presencia de una 
sensibilidad indígena en las tallas religiosas católicas. Costa Rica tiene un 
rico legado arqueológico que, en términos generales, siempre ha estado pre-
sente en la escultura de ese país , en donde el arte académico nunca fue abun-
dante, a diferencia de lo que sucedió en otras naciones y en donde , en años 
más recientes , la experimentación con nuevos materiales o la concepción de 
la escultura transparente o espacial no han tenido mayor incidencia, toda 
vez que la mayoría de los artistas prefieren la madera y la piedra , así como 
los volúmenes cerrados. 
Es seguro que la idea que tiene Luis Ferrero -autor de un libro panorámi-
co de la escultura costarricense-, de que la escultura del siglo XX en Costa 
Rica nació en los talleres de los imagineros y no en la Escuela de Bellas Artes 
de San José , es correcta. Por supuesto que el caso más diciente es el de Fran-
cisco Zúñiga, quien pasó su primera juventud aprendiendo la talla en el ta-
ller de su padre. Allí , junto a las imágenes religiosas, comenzó a trabajar 
animales, figuras de personas familiares y algunos otros temas que luego pa-
saba a la xilografía y a la pintura al óleo. Juan Manuel Sánchez, uno de los 
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abanderados del movimiento nacionalista en Costa Rica, fue aprendiz y ofi-
cial del taller de Manuel María Zúñiga . En este lugar también trabajaron 
Juan Rafael Chacón y Néstor Zeledón Varela . 
El artista más representativo de la escultura académica en Costa Rica fue 
Juan Ramón Bonilla ( 1882-1944) , quien estudió en los primeros años del si-
glo tanto en Carrara como en Roma. Como en el caso de otros numerosos 
académicos latinoamericanos, Bonilla obtuvo prestigio local haciendo bus-
tos conmemorativos para parques y mausoleos . La mayoría de sus trabajos 
son bronces y realmente son muy pocas sus obras esculpidas en mármol. 
Aunque Juan Rafael Chacón (1894) partió de la academia e inicialmente 
realizó muchas imágenes religiosas, puedeconsiderársele hasta cierto punto 
como un precursor de las nuevas ideas en la escultura costarricense. En efec-
to, desde siempre talló la madera y la piedra y en 1930 presentó una "Cabeza 
de Indio", en una de las exposiciones que organizó Teodorico Quirós , entre 
1929 y 1937, en el 'Diario de Costa Rica ', muestras que , según Luis Ferrero , 
"despertaron en los jóvenes la necesidad de crear un arte novo-americano". 
Pero, a la larga , Chacón es un ecléctico y con una obra totalmente irregular. 
Hizo bustos de próceres , cabezas de niños, maternidades y diversos temas 
en los que la mujer es la protagonista ("Danza", "Desesperada", etc .), en 
casi todos los casos lindando con lo más convencional. Empero, el retrato de 
Antonio Zelaya , una talla directa en piedra, es sobrio y "La Leona" o "Ma-
ternidad" , una talla directa en madera , posee gran expresión. 
Un escultor realmente sorprendente es Max Jiménez Huete (1900-1947), 
quien, formado en París, trajo muy pronto la geometrización cubista ("Mu-
jer", 1922) Y la esencialización brancusiana ("El Beso", 1922) a la escultura 
de su país. Perfectamente incomprendido, este artista, luego de su exposi-
ción de 1925 en la Galería Percier de Paris , cambió la escultura por el perio-
dismo, la fotografía artística y la ganadería. Más adelante volvió a la escultu-
ra , pero con menos intensidad y completamente desmotivado para mostrar 
sus trabajos en público -entre ellos se destaca una "Maternidad" que fue 
considerada 'monstruosa' por toda la prensa costarricence-. Constante via-
jero, Jiménez Huete murió años después de este incidente en Buenos Aires. 
A comienzos de los treintas se inicia el nacionalismo en Costa Rica. Así 
como Teodorico Quirós pintó al pueblo tico, Juan Manuel Sánchez (1907), 
Francisco Zúñiga (1912) y Néstor Zeledón (1903) se dedicaron a tallar en 
piedra toda clase de animales nativos y muchos campesinos. La producción 
de Sánchez sobresale en los años treintas por sus tallas en madera de clara 
voluntad arcaizante. Una obra como " Dolor" ó "Pietá" no sólo recuerda la 
disposición de un "Chacmool", sino que puede relacionarse con un Cristo 
Románico. En otros trabajos es evidente también su aprecio por el arte mo-
derno. Son los casos del latón "Berta, a la manera de Gargallo" o de "Mujer 
Acuclillada" una talla cargada de expresión. Las primeras obras de Zúñiga 
ya dan señas de su talento . Una talla directa en granito como "Zopilote" no 
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sólo demuestra un completo dominio del oficio, sino un buen conocimiento 
de la volumetría precolombina. En "Monumento a la Madre", el artista 
también da pruebas de su sensibilidad para distribuir curvas amplias o sinuo-
sas, henchidas de elegancia y de vitalidad. Poco después -en 1936- viaja a 
México, en donde desarrollará -ver en el capítulo de esa país- una obra es-
pecialmente distinguida. Particularmente interesantes son los toscos anima-
les de Zeledón Varela, quien se iniciara haciendo mulas y bueyes para pese-
bres. Sus tallas en piedra o madera tienen vigor y un aire primitivo de gran 
autenticidad. Una talla en granito como "Oso Hormiguero Dormido" es una 
prueba de su capacidad de abstracción y de su fino sentido de la composi-
ción . 
En los primeros cincuentas se conforma el "Grupo de los Ocho" en el que 
actúan seis pintores y dos escultores: Néstor Zeledón Guzmán (1933) y Her-
nán González (1918). El primero, aunque formado en el taller de su padre 
Zeledón Vare\a, tiene una obra ecléctica de muchas influencias mal asimila-
das. A veces, puede recordarse a Moore, otras veces a los personajes fantás-
ticos de Max Ernst y, en varias ocasiones, a las figuras de Zúñiga, un escultor 
que, por su prestigio y éxito comercial, ha sido seguido e imitado tanto en 
Costa Rica como en México. En trabajos abstractos de los sesentas se apre-
cia cómo Zeledón Guzmán también ha visto la obra de Barbara Hepworth y 
cómo quizás si hubiera insistido en la no-figuración biomórfica, hubiera lle-
gado a trabajos más profundos. A diferencia de lo que le sucede a este escul-
tor, Hernán González tiene una producción homogénea que va de una figu-
ración esencial, como en "Agonía", una talla directa en madera, a una se-
miabstracción de formas ovoides en la que se reconoce la figura de animales 
ovillados y en el más absoluto reposo. De los primeros años sesentas a los úl-
timos , se aprecia su deseo de esencialización y de recogimiento , a partir de 
formas esféricas de inspiración brancusiana. A la larga, el proceso resulta 
demasiado simplista y reiterativo . 
La escuela costarricense sigue incólume hasta este decenio . Si se examina 
la obra de un artista hasta cierto punto autodidacta y de reciente figuración 
como escultor, José Sancho (1935), no cabe la menor duda de que los artistas 
ticos siguen tallando con fruición y continúan representando animales más o 
menos estilizados. También resulta evidente que los temas nacionalistas, a-
quellos que exaltan la raza indígena y el trabajo del pueblo, todavía tienen vi-
gencia. Escultores que Luis Ferrero , en su libro sobre la escultura en Costa 
Rica, reúne en el capítulo de "Las Promesas", insisten, a veces, obvia-
mente, en las figuras rotundas de Zúñiga. Tal es el caso de un Miguel Angel 
Brenes (1943) o de un Crisanto Badilla (1941). Más el primero que el segun-
do, toda vez que a Badilla lo distingue un poco una marcada y casi tosca sim-
plificación. Un artista que se atreve a salir de la corriente y llega a realizar 
obras abstractas es Carlomagno Venegas (1946). Empero, este escultor 
también hace cabezas de indígenas y maternidades atormentadas. Su pro-
ducción más frecuente gira en torno al torso femenino esquematizado. Ta-
llas en madera de escasa inventiva que a veces crean espacios dentro del ma-
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terial o verdaderos agujeros como elementos de la composición. Este temá 
también es recurrente en la obra de Sancho, quien tiene una producción dis-
pareja y, sobre todo , con muchas proclividades decorativas. Una talla como 
"Busto Maya" de 1983 contradice de plano el concepto de esencialización de 
muchos de sus torsos recientes, incluso de ese mismo año. Si son numerosos 
los animales que aparecen en la escultura costarricense, puede decirse que la 
fauna de Sancho es enorme. De nuevo aquí, el artista oscila entre lagartijas 
demasiado realistas y colibrís prácticamente abstractos, pasando por estili-
zaciones logradas de tucanes y fallidas de gavilanes u ocelotes. Ciertas obras 
completamente abstractas de 1984, que Sancho denomina "Metamorfosis", 
"Gama-morfosis", etc., ratifican su afán de alcanzar una forma esencial y 
exquisita que, desafortunadamente , nunca logra por su exceso de aderezos. 
Se mencionan finalmente a Alejo Dobles (1920), Olger Vi llegas (1934) y 
Luis Umaña (1926). Los dos primeros dentro de la figuración de Zúñiga, so-
bre todo, el segundo que prácticamente lo copia. Dobles hace tallas directas 
que, a veces, aparentemente deja inconclusas, es decir, toscas y muy textu-
radas. Luis Umaña, en los años setentas, hace retratos como cualquier mal 
académico trasnochado. 
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PANAMA 
Como todos los países latinoamericanos , Panamá tiene más escultores fi-
gurativos que abstractos. Entre estos últimos, el artista más importante es 
Mario Calvit (1933), quien ha representado a su país en la Bienal de Sao 
Paulo y en una muestra de Arte Latinoamericano en Casa de las América de 
La Habana (1978). Sus obras son construcciones de piezas planas que arman 
composiciones libres , abiertas y dinámicas. Como varios artistas que figuran 
como escultores en su país , Calvit también es pintor. Otro abstracto es Rey 
de Diego (1952), quien talla la madera o el mármol para crear formas orgáni-
cas, en las que a veces se alude a las turgencias femeninas . De reciente figu-
ración en Susie Arias (1954), radicada en Estados Unidos. Su producción 
abstracta en diversos materiales -arcilla, madera, cemento, bronce, hierro , 
etc.- alude a la naturaleza, particularmente a las formas de los animales y de 
la vegetación. En 1985 presentó en Panamá una serie denominada "Cactus", 
caracterizada por su intención animista. 
Uno de los escultores panameños con más amplia trayectoria es Carlos 
Arboleda (1928), cuyas obras figurativas insisten en recuerdos académicos 
dentro de una discreta estilización. También son escultores figurativos Ivan 
Alexis Zachrisson (1932) y Al Sprague (1938). El material preferido del pri-
mero es la cerámica, con el que realiza personajes femeninos , casi siempre 
torsidesnudos aunque de largas faldas, los cuales extrañamente aparecen 
acompañados de torsos femeninos desnudos. También ha hecho alacenas, 
que recuerdan un poco los retablos peruanos , en las que distribuye toda 
suerte de pequeñas vasijas y platos. Al Sprague extiende a sus bronces el fol-
c1orismo que despliega en su producción de acuarelista, pintor y grabador. 
Sus esculturas descriptivas y casi elementales no parecen realizadas por un 
artista graduado con Maestría de una universidad estadinense. Aunque na-
cido en Chile, Ernesto Ortíz (1943) figura en el arte panameño desde que co-
menzó a trabajar sus comerciales "Gordas" --como el mismo las lIama-, a fi-
nes de los años setentas. No exentas de gracia y sensualidad, las cerámicas de 
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Ortíz no resisten la comparación -como alguien lo ha intentado- con las ve-
nus de Willendorf y Lespugue; son , ante todo, 'bibelots' simpáticos e intras-
cendentes , que llaman la atención por los movimientos y poses que logra im-
primirles . Habiendo estudiado arquitectura y diseño en Santiago de Chile, el 
artista también realiza volúmenes abstractos en bronce y aluminio. En el ca-
tálogo de la exposición colectiva nacional de escultura, organizada por el 
Instituto Nacional de Cultura, figuran -con pocos datos-los siguientes artis-
tas tridimensionales: Ricardo Raul Ceville , Osear Escobar, Alfredo Isaac , 
Manuel E. Montilla, José Guillermo Mora Noli , César Ornar García (1943), 
Elena Olascoaga -oriunda del Perú- y Xenia Judith Saavedra de Muñoz 
(1945) . 
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A di fere ncia de lo que pasa con su pintura (con nombres sobresalientes) , 
Cuba tiene pocos escultores de importancia . Mario Benedetti , en artículo de 
"Marcha" (Montevideo , 1968), al elogiar la educación, la apetencia cultu-
ral , la literatura , la pintura , el grabado, el afiche, el documental cinemato-
gráfico, la música e incluso la televisión en la Cuba post-revolucionaria afir-
ma : "A diferencia de la pintura , la escultura tiene un desarrollo muy limita-
do . Apenas dos nombres a señalar: José Antonio Peláez y Tomás Oliva . En-
tre los más jóvenes, Osneldo García y otros procedentes de Cubanacán" . 
A comienzos de los sesentas (el catálogo no tiene el año), en la exposición: 
"Cuba: First London Exhibition of Contemporary Cuban Art" se incluye-
ron tres escultores: José Antonio Díaz , Tomás Oliva y Orfilio Urquiola 
(1935). Los dos primeros mostraron trabajos abstractos y Urquiola , dos 
obras semifigurativas del más terrible 'expresionismo". 
Pero , la lista de nuevos escultores aumenta cuando se estudia un catálogo 
como el del "Salón Permanente de Jóvenes" , de 1977, en el Museo Nacional 
de La Habana*** . AlIado de numerosos pintores , dibujantes , grabadores y 
••• En el Boletín de Artes Visuales No. 20 se encuentra la siguiente información : "En la ciu-
dad de Nuevitas , provincia de Camagüey, se celebró el Segundo Encuentro Nacional de Escul-
tores. Entre los artistas plásticos que asistieron figuran : Rita Longa, Tomás Oliva, Teodoro 
Ramos , Fausto Ramos, José Núñez , Rogelio Rodríguez , José Fowler, Osneldo García , Ar-
mando Fernández y Juan Baldía, de La Habana, Juan Ersnard y Agustín Drake de la Provincia 
de Matanzas. De Camagüey asistió Francisco Antigua y de Oriente René Valdéz, Gurínez Fe-
rrer, Ubaldo Kindelán y Luis Frometa" . Como la publicación de la OEA demoró siete años en 
salir - 1970-1977-, puede suponerse que la información de Mario Benedetti, para su asevera-
ción de que " La escultura cubana tiene un desarrollo limitado", era incompleta . De todas ma-
neras , salvo otras noticias. la escultura actual en Cuba, a diferencia de su pintura , carece de 
nombres importantes. 
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cartelistas (62 en total), los escultores incluídos eran: Juan Ricardo Amaya 
Pereda (el único con reproducción -en blanco y negro-), Enrique Angulo 
Castro, Jorge William Cabrera, Herminio Escalona, Evelio Lecour Hernán-
dez, Marianela Marcano Ocaña, Héctor Martínez Calá, José Masiques Nú-
ñez, René Negrín Méndez, Pedro M. González, Juan Narciso Quintanilla, 
Grisel Rivero Hernández y David Rosales Rosales. La obra de Amaya es 
una talla en guayacán: una especie de tronco minuciosamente trabajado con 
dibujos incisos de formas animales (marinos) y vegetales. Una 'artesanía' de 
pésimo gusto . Por los títulos de las esculturas de los demás expositores se 
puede pensar que son trabajos figurativos convencionales ("Maternidad", 
"Mujer", "El Quijote de hierro") o con intenciones políticas ("Ché" , "Las 
Constructoras", "Vegetación guerrillera"). En su gran mayoría son tallas en 
madera o piedra . Hay tres trabajos en hierro y sólo un bronce . El catálogo 
del "Salón Permanente de Jóvenes" también incluía a 29 ceramistas . Según 
el catálogo "Barro , Color, Fuego" -sin fechas, pero de todos modos de los 
años ochentas- "La cerámica cobra significación especial desde (el) momen-
to en el cual los artistas valorizan la cerámica como objeto artístico ... y 
(ésta) se incorpora de manera definitiva al concierto de las artes plásticas cu-
banas cuando , al crearse la Unión de Escritores y Artistas de Cuba (1961) se 
integran en la subsección de cerámica, los artistas más representativos en el 
cultivo de esta especialidad" . 
Aunque en Cuba los artistas tienen libertad de creación -siempre y cuan-
do no vayan contra la Revolución-, es obvio que las esculturas públicas de 
los últimos años sólo tienen que ver con los personajes revolucionarios . He 
aquí una información aparecida en el número 19 del "Boletín de Artes Vi-
suales" (1969): "Con motivo de celebrarse una velada en memoria de los 
héroes nacionales Camilo Cienfuegos y Ernesto "Che" Guevara , el 25 de 
Octubre en la Plaza Cadenas de la Universidad Nacional, en la capital , se de-
veló un mural de alegorías políticas ejecutado por varios artistas, entre los 
que figuraron René Avila , Sandú Darié, Luis Martínez Pedro, René Porto-
carrero, etc .. . También un grupo de escultores ejecutó distintas obras que , 
separadamente, se instalarán con posterioridad en distintos lugares de la 
Universidad . Entre los escultores que aportaron trabajos para esta oportu-
nidad, se encuentran Teodoro Ramos Blanco, José Núñez Booth , Tomás 
Oliva y Sergio Martínez" . 
De todos modos, los escultores trabajan diversos temas y materiales. Un 
ejemplo puede ser el de Mateo Torriente Becquer (1910), quien estudió en 
San Alejandro y luego en París, en donde se interesó por las obras de Mai-
1101, Bourdelle y Rodin . Sus motivos preferidos han tenido que ver con las 
estrellas de mar, las rayas y los corales; con los utensilios campesinos y los 
instrumentos musicales. Su material preferido fue la terracota; pero, luego 
del triunfo de la revolución, cuando asumió la dirección de la Escuela de Ar-
tes Plásticas de Cienfuegos, comenzó a trabajar con tubos de desecho y te-
jas. Otro caso podría ser el de Juan Ricardo Amaya , quien realiza ensambla-
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jes con pedazos de madera recogidos del agua de los ríos o del mar. Con es-
tos desperdicios elabora una figuración naturalista que acompaña con obje-
tos reales. Según Gerardo Mosquera: "Se establece así en la obra de Amaya 
una singular mezcla entre el informalismo, la figuración tradicional y el Pop, 
reforzado este último por la inclusión de objetos y el uso del papier maché". 
Sin embargo, en paralelo con esta obra, Amaya también hace tallas en ma-
dera de figuras obesas, completamente ajenas a cualquier canon de belleza 
clásica. No hay que olvidar que el escultor estudió con la pintora tremendista 
Antonia Eiriz y que se ha interesado por Barlach y Picasso, entre otros. 
Después de la Revolución y fuera de Cuba han trabajado, entre otros: Ro-
berto Estopiñán (1921) y Juan Nickford-ambos figurativos-, Enrique Gay-
entre la figuración y la abstracción-, Waldo Balart , quien en los sesentas tra-
bajaba "Modulares Tridimensionales Múltiples", Rolando López Dirube-
conocido por su segundo apellido- y José Bermúdez -abstractos-o Los dos 
últimos son los más conocidos. Dirube -pintor, grabador, muralista yescul-
tor- residió en Puerto Rico desde 1961, luego en República Dominicana , a 
partir de 1974, y más recientemente en Estados Unidos . La producción de 
Dirube ha pasado por diversas etapas, ha sido realizada en diversos materia-
les y ha buscado siempre un carácter decorativo elemental, derivado del 
mundo biomórfico de Moore, Barbara Hepworth y Arp. En la serie "Esfe-
ras Alteradas" también se pueden rastrear influencias de Amoldo Pomodo-
ro. José Bermúdez (1922), de padres españoles, expuso por primera vez en 
1953 en la Galería Liceo de La Habana. Radicado en Estados Unidos, sus 
trabajos están emparentados con los de David Smith. Realizados en acero o 
en acero inoxidable tienen una variada y llamativa constitución en la que los 
planos geométricos -a comienzos de los sesentas con rasgaduras y uniones a 
la vista con soldadura, ya partir de los primeros setentas perfectamente im-
polutos- tienen una orientación básicamente frontal. Sin bases, pero casi 
siempre a partir de elementos erectos inferiores o con verdaderas 'patas', sus 
construcciones --<:omo las de Smith- no dejan de aludir al cuerpo humano . 
En las piezas de acero inoxidable es evidente que Bermúdez busca las com-
posiciones simétricas. 
En la historia del arte cubano de la primera parte del siglo XX suele desta-
carse el nombre de Juan José Sicre (1898-1974), escultor formado en la Aca-
demia de San Fernando de Madrid y en la Grande Chaumiere de París y 
quien dentro de un estilo bastante tradicional realizó numerosas obras públi-
cas conmemorativas -especialmente bustos- en Cuba, República Dominica-
na, Haití , Puerto Rico, México , Panamá, Venezuela, Chile , Argentina y Es-
tados Unidos, país donde murió. 
El escultor cubano más importante es, sin duda, Agustín Cárdenas 
(1927), quien se instaló en París -donde tiene prestigio- desde 1955, es de-
cir , cuatro años antes del triunfo de la Revolución. Sus obras en madera o en 
mármol de Carrara, aunque no dejan de hacernos pensar en Brancusi, pero , 
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sobre todo, en Hans Arp, tienen algo de lo que Damián Bayón llama 'El es-
píritu latinoamericano' y, sobre todo, la magia de presencia africana en la 
que formas aguzadas a manera de espinas se entreveran con redondeces ve-
getales arracimadas. Aunque tiene esculturas yacentes, sus trabajos más 
abundantes son erectos, a manera de totems, cuidadosamente pulidos y bio-
mórficos. Ese deliberado sincretismo de formas y su extraña presencia 'pri-
mitiva' no deja de vincularse al mundo de Wifredo Lam, su compatriota de 
la misma raza negra. Según Gerardo MosqueTa, Cárdenas ha tenido muchos 
seguidores en su patria. Lo cierto es que el artista, aunque sólo fue comple-
tamente abstracto en París, ya había tenido una cierta nombradía en Cuba, 
cuando, experimentando con distorsiones plásticas, formó parte del Grupo 
de los Once, que reunió a los artistas vanguardistas contra el arte oficial. 
Agustín Cárdenas, quien tiene varias esculturas monumentales en las vecin-
dades de París, expone con éxito en Estados Unidos, Japón y diversas ciuda-
des europeas como Milán, Ginebra, Bruselas y Barcelona. 
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PUERTO RICO 
Sí existe un arte de Puerto Rico? Difícil la respuesta, sobre todo , después 
de la creación del Estado Libre Asociado, que convirtió a Puerto Rico defi-
nitiva y directamente en un apéndice de los Estados Unidos , en un sitio don-
de se consume, pero donde no se produce . Pese a todo , la isla ha tenido algu-
nos artistas importantes como por ejemplo , el grabador Lorenzo Homar, la 
grabadora y pintora Myrna Báez , el pintor Luis Hernández Cruz, etc .. Pero 
los escultores son prácticamente inexistentes. Gracias a las noticias publica-
das en los Boletines de Artes Visuales de la OEA pueden citarse algunos 
nombres: Tomás Batista -quien obtuvo una mención honorífica por una 
obra titulada "Caracol" (A.V. No . 13 de 1965) , Rafael Ferrer, Elvira Goya , 
de origen cubano , y Pablo Rubio Sexto (A.V. No . 18 de 1968) . La obra de 
Batista ilustrada en la revista es perfectamente trivial : es sólo la reproduc-
ción simplista de un caracol. De Ferrer escribió Marta Traba a comienzos de 
los setentas: " ... entregado a 'happenings ' perfectamente idiotas, junto con 
el norteamericano Robert Morris, en el Campus de Mayagüez, o aparecien-
do en 'Horizon ' trepado a un taburete por toda creación , después de haber 
abrazado con entusiasmo los gestos 'antimuseos' '' . 
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HAITI 
En esta paupérrima república, dominada hasta hace poco por una familia 
'monárquica', los Duvalier, abunda el arte primitivo . La producción pictóri-
ca de escenas populares , con selvas como paraísos perdidos, temas históri-
cos y temas seudo-religiosos, tiene un mercado seguro en Estados Unidos . 
Prueba de ello son las subastas que ha organizado la casa Sotheby's en Nue-
va York bajo la denominación de "Haitian and Latin American paintings, 
drawings and prints" . La escultura haitiana también es principalmente 
"naif". El nombre más sobresaliente es el de Georges Liautaud (1899), 
quien fue incluído en una importante exposición de arte primitivo en el Mu-
seo Boymans van Beuningen, de Rotterdam, en 1964. En dicha muestra es-
taban, entre otros, el muy conocido Henri Rousseau y el popular José Anto-
nio Velásquez, de Honduras . Las esculturas de Liautaud, hechas en hierro, 
son contrahechas, frontales y aplanadas . Otro artista digno de mención es 
Murat Briere; sus trabajos, en láminas de metal , parecen unos dibujos en el 
espacio de grafismos gruesos. Obviamente, tanto Liautaud como Briere son 
figurativos . 
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REPUBLICA DOMINICANA 
Dos nombres de dominicanos aparecen en el "Dictionnaire de la Sculptu-
re Moderne", de la Editorial Fernand Hazan, 1960: Antonio Toribio (1922) 
y Luis Martínez Richier (1928). El primero nació en La Vega, R .O ., estudió 
en la escuela Nacional de Bellas Artes y expuso por primera vez, en 1950, en 
Santo Domingo, entonces Ciudad Trujillo. A mediados de los cincuentas in-
vestigó sobre los Taínos y a fines de ese decenio se trasladó a Nueva York. 
Tiene obras abiertas realizadas en estructuras en hierro, que básicamente 
circunscriben el espacio, o volúmenes densos y macizos. Martínez Richier 
nació en San Pedro de Macoris, R. D., y estudió en la Escuela de Bellas Ar-
tes de Ciudad Trujillo . En 1952 se estableció definitivamente en París, don-
de ha participado en varios salones, entre otros, la Primera Bienal de 1959. 
Las esculturas en madera de este artista se inspiran en las obras de gran pure-
za formal de los Taínos. Son así , tallas arcaizantes que buscan rescatar la 
magia original de las piezas antiguas. 
Antonio Prats-Ventós (1925) es uno de los escultores más reconocidos de 
República Dominicana. Nacido en Barcelona, llegó al país Caribe en 1940 y 
desde entonces ha expuesto muchas veces . Tiene además muchas obras pú-
blicas, entre otras, varias de tipo conmemorativo . Su material preferido es la 
madera (caoba, guayacán, baitoa) , con la que talla figuras triviales de textu-
ra lisa. En la exposición "Las Damas" de 1978 mostró cuarenta trabajos a 
manera de 'bibelots' estilizados , algunos de los cuales aparecen parcial o to-
talmente policromados y, a veces, con dibujos geométricos grabados sobre 
la madera. Según el escultor estas figuras fueron realizadas a partir de las 
formas sensuales de los troncos de los árboles y con base en la emoción pro-
ducida por la gracia de las mujeres dominicanas. Realmente, son tallas in-
trascendentes y de un decorativismo fácil. 
Aunque José Rincón-Mora y Soucy de Pelle rano son conocidos como pin-
tores, también han hecho esculturas . El primero , quien también es arquitec-
to, unas maquetas en terracota para posibles iglesias de paredes toscas y si-
nuosas y la segunda, unas construcciones en chatarra que aluden a las má-
quinas e intentan desmitificarlas. Según Marianne de Tolentino estas últi-
mas son piezas con "una clara intención de parodia que (siempre) infunden 
el matiz humorístico". 
Hijo de dominicanos es Geo Ripley (1950), nacido en Caracas y quien por 
un tiempo estuvo vinculado con el arte colombiano -fue incluído en el Salón 
Atenas del Museo de Arte Moderno de Bogotá , en 1978, y participó en la 
Bienal de Medellín de 1981-. La obra de Ripley es básicamente experimen-
tal y ha sido definida como espacios de participación colectiva, en los que 
utiliza danza, pantomima, teatro, música y video. Puede decirse que sus pro-
puestas demuestran intereses ecológicos, sociológicos y antropológicos. 
Como ante todo ha trabajado ambientaciones con materiales naturales -pie-
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dras , troncos secos o semi-quemados- su arte se conoce principalmente a 
través de diapositivas y videotapes . 
Un nuevo escultor nacido en Santo Domingo es Bismarck Victoria (1952) , 
radicado en Nueva York desde 1975 . A lo largo de los años, el artista ha tra-
bajado con los más diversos materiales - muchas veces mezclándolos en una 
misma obra- y con las más variadas formas . Según el propio escultor, sus tra-
bajos constituyen un punto de encuentro de la tecnología y de la fantasía 
irrigada de tradiciones ancestrales . Indudablemente que sus esculturas más 
logradas son aquellas que resultan menos complicadas , sobre todo , algunas 
de los últimos años a manera de columnas con tajos, que establecen un reco-
rrido lineal , en medio de los cuales juega la luz . Habiendo trabajado con Isa-
mu Noguchi , la producción de Victoria -que también incluye pinturas- no 
deja de tener acentos mágicos, pero siempre a partir de una clara noción es-
tructural de principios geométricos. 
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Al comenzar la historia de la escultura venezolana por mediados del siglo 
XIX, es preciso repetir que en este país, como en toda Latinoamérica , sólo 
se encuentran durante esta época ejemplos neoclásicos , más o menos afortu-
nados de bustos , estatuas y monumentos conmemorativos , casi siempre ple-
tóricos de alegorías . En medio de esta escultura republicana oficial , se pue-
de recordar a un artista que prolongó la herencia de las tallas coloniales: Ma-
nuel González , continuador de Juan Lovera y Joaquín Sosa . Sin duda , los 
escultores más importantes de los años finiseculares son Eloy Palacios 
(1847-1919) y Andrés Pérez Mujica (1879-1920). El primero tuvo ricos cono-
cimientos, obtenidos en Alemania , en todos los procedimientos de la escul-
tura tradicional: talla en madera , en mármol, modelado , fundición , etc ., y 
dejó una obra abundante no sólo en Venezuela , sino también en Alemania, 
Costa Rica y Cuba , en donde muere. Su trabajo más importante en Caracas 
es el monumento a Carabobo, en bronce y concreto; en él combina el neo-
clasicismo con el realismo. Se considera una de las más logradas representa-
ciones del Libertador, el Bolívar ecuestre de Eloy Palacios que se encuentra 
en Cartagena , Colombia. Pérez Mujica estudió en Caracas con el escultor 
catalán Angel Cabré y Magriñá -autor de los mascarones que exornan la fa-
chada del Teatro Nacional en la capital venezolana- y luego en París , en el 
período de mayor influencia de Rodin. Su tema preferido fue el desnudo fe-
menino que siempre trabajó en términos académicos . El artista hizo la ma-
queta en yeso del Monumento al General José Antonio Páez, fundido en 
Munich por Eloy Palacios . Pérez Mujica también dejó numerosas pinturas. 
De fines del siglo XIX son Lorenzo González (1877-1948) y Pedro Basalo 
(1885-1948) . El primero, como Pérez Mujica, también hizo esculturas de 
desnudos femeninos, muy dentro de la concepción decimonónica de influen-
cia francesa. Una obra como "La Tempestad" de 1914, muestra su oficio de 
inclinación realista: una madre y su hija miran con angustia el fenómeno na-
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tural. González también llevó a cabo algunos monumentos como el de Fran-
cisco de Miranda y el del Mariscal Antonio José de Sucre. Basalo dejó algu-
nos proyectos para monumentos que se realizaron y algunas obras alegóricas 
como el busto a la República que se colocó en todas las oficinas públicas de 
Venezuela. Su producción más interesante y personal son las llamadas cabe-
zas de expresión : "La protesta", "Cabeza de obrero venezolano" , "Cabeza 
de llanero", etc., y los retratos , entre otros, el de la pianista Teresa Carreño. 
Angelina Curiel (1889-1969) tuvo una importante carrera docente en Mara-
caibo y como artista dejó numerosos retratos, algunos con personajes del 
pueblo venezolano. Alejandro Colina (1901-1976) realizó varios monumen-
tos , entre los cuales es especialmente conocido el denominado "María Lion-
za" de 1951. Otras obras suyas son el "Monumento a la Conquista" de 1964-
1965 Y el busto del jefe indígena "Chacao" de 1975. Ernesto Maragall (1903) 
nació en Barcelona y llegó a Caracas en 1940. Su trabajo más admirado es la 
fuente ornamental que hoy se encuentra en el Parque de Los Caobos; en di-
cha obra se destacan seis desnudos femeninos yacentes que entreveran la 
sencillez y la sensualidad mediterráneas, con la fuerza y rotundidad de la 
raza mestiza. Otros escultores extranjeros más tradicionales que modernos 
que se instalaron en Venezuela son : Hugo Daini (1919-1977), José Pizzo 
(1912), Elizabeth Evans (1914-1971) y Eva Lote de Brinzey (1915-1970). 
Hay unanimidad en considerar a Francisco Narváez (1908-1982) como el 
primer escultor realmente moderno de Venezuela. Luego de una iniciación 
perfectamente académica, el artista realizó durante los treintas y los cuaren-
tas una obra figurativa de inclinación nacionalista tallada en piedra o made-
ra . En ella son evidentes las simplificaciones de la representación, así como 
el diseño semigeométrico de impronta Art Deco. Como anota Mariana Fi-
garella: "La gran diferencia que separa a Narváez de otros escultores del 
mismo período, radica en el convencimiento de que el lenguaje plástico no 
tiene más vehículo que la forma para expresarse . Si bien para Narváez era 
importante reivindicar el tema local en su obra, comprendió así mismo que 
el contenido anecdótico nunca podría ir en desmedro de la forma. Por eso su 
obra se desliga de cualquier folclorismo y, aún hoy, conserva su eficacia". 
Un aspecto muy importante de esos años tiene que ver con las esculturas 
públicas de Narváez: La Fuente (1934) en piedra artificial , para la Plaza de la 
Misericordia de Caracas , en la que todos los desnudos opulentos de expre-
siones sonrientes son de tipo americano; los paneles en piedra artificial para 
el Museo Bolivariano (en la Esquina de Pajaritos, también en la Capital; 
1936 a 1939) de abigarrados dibujos post-cubistas y la "Fuente de las Toni-
nas" (1941) , en piedra artificial , para El Silencio de Caracas, de figuras si-
nuosas y formas ondulantes. De comienzos de los cincuentas es "El Atleta" , 
en piedra artificial para el estadio universitario caraqueño: un rollizo 
y esquemático mulato de brazos en alto . Esta buena escultura está 
antecedida del torso sin cabeza y brazos, "Borutaima", en piedra de cu-
marebo, de la colección de Alfredo Boulton . Tras algunos trabajos pú-
blicos un tanto eclécticos en los que ronda la imagen ingenua -estatua 
ecuestre del general Rafael Urdaneta, bronce de 1952-53- o se aproxima a la 
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morfología de Henry Moore, Narváez llega a la abstracción en 1954. Las ta-
llas en piedra y madera que muestra aquel año en la Sala "Eugenio Mendo-
za" de Caracas se vinculan al biomorfismo y entre cabezas, torsos y formas 
más abstractas es innegable que trasiegan los estilos de Picasso, Arp, Barba-
ra Hepworth y Moore. Posteriormente el artista volverá a la figuración -
caso de las niñas de la "Fuente de la Ronda", en bronce, instalada en 1967 en 
Porlamar-, aunque su obra más abundante es básicamente no-figurativa, 
pero, con cIaras alusiones, especialmente en los sesentas, al desnudo feme-
nino. Las formas son en la mayoría de los casos erectas y sencillas y tanto sus 
esculturas pulidas como sus trabajos textura dos invitan al tacto . Durante los 
setentas, Narváez se hizo más abstracto y en muchas piezas de bronce la vo-
lumetría geométrica y el espíritu constructivo resultan innegables. Sin em-
bargo, y de acuerdo con Roberto Guevara, "La sabiduría de Francisco Nar-
váez consiste en asimilar todas las experiencias de su confrontación con el 
mundo, aún con los más avanzados procesos de la contemporaneidad, sin 
perder un extraordinario poder de comunicación con la evidencia de la natu-
raleza. Es lo que podríamos definir un creador nato, que permanece ligado 
por raigambre al mundo natural que lo forja, lo impulsa, lo nutre, lo orienta 
y finalmente lo lleva hasta la propia necesidad de trasl:endencia". 
Desde mediados del siglo XX , Venezuela comienza a tener una escultura 
de importancia, con grandes valores, algunos de prestigio internacional, 
tanto en el campo de la abstracción, como en el de la figuración. Dentro de 
las razones que explican la abundancia de artistas, algunos realmente de pri-
mera categoría, pueden mencionarse, en términos globales , la capacidad 
económica del país que ha permitido que, personalmente o con ayudas ofi-
ciales, muchos pintores y escultores puedan estudiar o completar su forma-
ción en Europa o Estados U nidos y, en términos particulares, la reorganiza-
ción de la Escuela de Artes Plásticas que le dió a la escultura el mismo rango 
de importancia que a la pintura, en los últimos años del decenio de los cin-
cuentas. 
La larga lista de escultores abstractos -que no se presentará exhaustiva-
debe iniciarse con el nombre de Gertrudis Goldsmichdt, más conocida como 
Gego (1912). Nacida en Hamburgo, a comienzos de siglo, y formada como 
arquitecta e ingeniera, la artista descubrió la escultura como medio expre-
sivo unos años después de que llegara a Venezuela en 1939, junto con su es-
poso, el excelente diseñador gráfico, Gerd Leufert. La artista es una verda-
dera precursora en ese país del empleo de los metales y de la integración del 
arte al espacio arquitectónico . Sus trabajos más destacados pueden descri-
birse como redes de elementos metálicos lineales que, sostenidos en sus pro-
pias tensiones, invaden el espacio para establecer una firme aunque discreta 
ilusión tridimensional. También puede decirse que lo que Gego hace es sen-
sibilizar un espacio virtual a partir de la desmaterialización de una estructura 
reticular que parece respirar y, sobre todo, crecer de manera orgánica e in-
definida. Una de sus mejores obras es la que realizó en 1961 para el Banco 
Industrial de Venezuela, en la cual yen forma casi milagrosa levantó, apa-
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rente mente sin sostén, una especie de torre de doce metros de altura , hecha 
de tubos redondos y cuadrados de aluminio anodizado. De acuerdo con 
Marta Traba, su período más fructífero corresponde a los años 1968 a 1972. 
En esta etapa lleva a cabo , entre otras , las siguientes obras: murales de es-
quina -doscientos metros cuadrados de tubos de aluminio anodizado y acero 
esmaltado sobre mosaicos- para el edificio del Ince de los arquitectos Tomás 
y Eduardo Sanabria ; cinco pantallas de tubos de ricas ilusiones ópticas yes-
paciales para el edificio del Ivic; las famosas "Reticulareas" y los "Chorros" . 
Mientras éstos son a manera de cascadas de varillas finas que juegan con los 
brillos y las transparencias, las "Reticuláreas" invaden los espacios como 
tramas delicadas que atrapan la mirada del espectador y lo obligan a seguir 
un dibujo tan variado y sorpresivo como dinámico . "En el año 1976 -dice 
Mariana Figarella-, Gego comienza a trabajar en los llamados "Dibujos sin 
papel" . Con materiales provenientes de su universo tridimensional, crea lí-
neas y espacios que ,Jejos de ofrecer una visión escultórica, se nos presentan 
como dibujos . De allí la ambigüedad de estas obras, imposibles de encasillar 
dentro de las tradicionales divisiones de los géneros plásticos . En ellas utiliza 
restos de materiales provenientes de sus trabajos anteriores (varillas de ace-
ro inoxidable, de bronce y de hierro), de otros oficios ligados al campo arte-
sanal o industrial (mallas de acero galvanizado, tuercas , hilos , plexiglás, ca-
nutillos) o , simplemente, materiales de desecho (residuos de una "esterilla" 
de automóvil, resortes de bolígrafo o mechas de taladro). Así , con gran eco-
nomía de medios y con la sabia y sensible destreza en la manipulación de es-
tos elementos , Gego parece divertirse inventando "ingenios", asombrándo-
se con las nuevas configuraciones que surgen de objetos que, sacados de su 
función y contexto, cambian también su significación". Los "Dibujos sin pa-
pel" de Gego se extienden hasta hoy . 
Carlos González Bogen (1920) siempre ha estado interesado en la integra-
ción del arte con la arquitectura. A comienzos de los cincuentas realizó unos 
móviles de delicadas láminas de hierro policromado y desde entonces y en 
diversos materiales ha hecho muchas obras para edificios públicos y priva-
dos . En los últimos años, se ha aproximado a la figuración, sin dejar de pen-
sar en la mejor vinculación de sus piezas a la arquitectura . 
Un artista de reconocimiento internacional es Alejandro Otero (1923), 
hoy día radicado en Estados Unidos. Luego de una interesante y variada 
obra de pintor, en la que se destacan sus "Coloritmos" , de 1955 a 1960, Ote-
ro se aproxima al campo tridimensional haciendo unos relieves con objetos 
reales -llaves , serruchos, etc.-, que, al principio, pintaba de blanco y luego 
colgaba, sin ningún cambio, sobre maderas de puertas o ventanas. Aproxi-
madamente en 1967 trabaja sus primeras estructuras espaciales, las cuales, 
muchas veces , han sido de gran tamaño. Llamadas "vibrantes", "torres" y 
"rotores"; "estructuras, deltas o alas solares", todas estas obras se interesan 
principalmente por destacar el espacio y por hacerlo vivo y casi tangible con 
ayuda del viento, de la luz y, muchas veces, del agua . Con base en unas cons-
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trucciones muy simples, que se levantan bien erguidas o se inclinan en una 
aparente inestabilidad , y de una multitud de aspas que giran fácilmente , 
Otero ha realizado unas esculturas abiertas -aunque el mismo artista duda 
en llamarlas así- que siempre resultan cambiantes, por la luz, las sombras y 
el aire, yen constante movimiento , de acuerdo con la mayor o menor inten-
sidad de las brisas. En obras como "Delta Solar", localizada frente al Museo 
Nacional del Aire y del Espacio, en Washington , el espejo de agua que le sir-
ve de base multiplica sus formas y reflejos y acrecienta su movilidad . En 
otras, como "Vertical Vibrante Oro y Plata", de la colección del Museo de 
Arte Contemporáneo de Caracas, es evidente su gusto por los cambios cro-
máticos que surgen de los propios materiales; en este caso, el aluminio ano-
dizado oro y plata. El artista, con una amplia producción pública ubicada en 
diversos sitios del mundo , puede considerarse uno de los primeros venezola-
nos interesados por esta clase de trabajos. En efecto, en 1953, Otero realizó 
el "Mural 1", en mosaico y aluminio realzado para el anfiteatro José Angel 
Lamas de Caracas. Finalmente, un aspecto importante de su extensa obra 
son las maquetas para nuevas y complejas estructuras espaciales en las que el 
movimiento y la luz se resuelven dentro de las más ricas e imaginativas posi-
bilidades. Otero ha dicho de su trabajo : .. Al principio fue el espacio virtual 
de la pintura. Luego el espacio habitable de la arquitectura. Después fue el 
espacio real, perceptible , practicable de mis esculturas. (Trasunto de la 
noción de espacio que veo como señal de estos tiempos) . La arquitectura, a 
través de las proposiciones de integración de las artes defendida por Villa-
nueva , fue el trampolín de esta aventura. Me hizo sentir la dimensión estric-
ta de un ámbito habitable ... , su relación con el número, la situación inequí-
voca de los elementos que la determinan y definen, entre sí. En este sentido, 
mis esculturas son por esencia arquitectura. La niegan al transformarse en 
máquinas imposibles , en juegos de la imaginación pura ... " 
Aunque Jesús Rafael Soto (1923) es más un cinético y Carlos Cruz Díez 
(1923) básicamente un artista óptico, uno y otro han realizado obras en el es-
pacio y, en varias ocasiones, con materiales concretos distribuídos en él. 
Soto es uno de los artistas latinoamericanos de mayor prestigio mundial y su 
obra se encuentra instalada en muchos sitios del viejo continente, Estados 
Unidos y América Latina o forma parte de las colecciones internacionales de 
muy importantes museos . Desde cuando comenzó su obra cinética en los 
primeros cincuentas, a Soto le interesan sobre todo las relaciones, más que 
las formas en sí; las relaciones entre los diferentes elementos, entre los di-
versos materiales y entre los variados movimientos; pero al artista también 
le preocupa desde el primer momento el espacio y puede decirse que éste se 
vuelve cada vez más importante para él, como sucede en las "Extensiones" , 
en las "Progresiones" -unas y otras, verdaderos crecimientos sobre los pi-
sos, los techos , las paredes, las fachadas, los jardines, etc.- y en los "Pene-
trables" , trabajos a base de hilos de nylon o de varillas verticales colgantes 
que literalmente invaden un espacio transitable y determinan que el especta-
dor resulte inmerso en un universo 'lleno' y se dé cuenta de una manera casi 
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aterradora de la presencia del vacío. Otros trabajos de Soto asimilables al 
mundo escultórico son los "Cubos" o "Espacios ambiguos", en los que gran-
des compartimentos de plexiglás, por la superposición de superficies trans-
parentes y por el movimiento del espectador, provocan una animación per-
manente de estructuras, distancias y colores. Por lo menos desde fines de los 
cincuentas, Soto empieza a realizar grandes proyectos destinados a integrar-
se a la arquitectura de edificios y obras para colocar en sitios públicos. Según 
el propio artista, cada obra plantea un problema distinto , sobre todo , cuan-
do ésta debe amoldarse a unas condiciones arquitectónicas dadas . Su traba-
jo comienza entonces con un intenso estudio del espacio disponible . Así, 
ningún elemento - ninguna barra erguida o colgada verticalmente- se en-
cuentra en su sitio por casualidad . De todos modos , las vibraciones que el es-
pectador percibe cuando camina en torno a la obra no pueden preverse to-
talmente de antemano. Para Soto , el arte debe infundir un sentimiento de 
dignidad y de optimismo . " .. . Trato de hacer cualquier cosa por evitarle la 
angustia a los otros. Busco poner en evidencia la verdad, la armonía que no 
se encuentra en la vida de cada día . .. " Entre muchos trabajos públicos pue-
den destacarse: la "Progresión Suspendida" para el "Beaubourg" de París; 
los murales para el museo Stedelijk de Amsterdam ; el ambiente con tres to-
rres en movimiento para la Maison de la Cultura de Grenoble; los murales 
para el hall de entrada de la sede de la Unesco en París ; el gran volumen col-
gante para el Banco Royal de Canadá en Toronto y, más recientemente, el 
"Cubo Suspendido" y la "Progresión Amarilla" para la estación del metro 
caraqueño en Chacaito . Carlos Cruz Díez es también un artista muy recono-
cido que hace investigaciones sobre la interacción cromática y su noción de 
inestabilidad constante. Por lo menos, desde mediados de los sesentas , estas 
pesquisas han sido concebidas para ser integradas a la arquitectura , en lo 
que él llama "Intervenciones en la Arquitectura"; por ejemplo, la "Ambien-
tación Cromática" para la Central Eléctrica José Antonio Páez, de 1973 , en 
la que el artista quiso restituír, a trescientos metros de profundidad, la situa-
ción de la luz exterior en continua transformación y la "Fisicromía" en la 
reja-fachada de la casa del Dr. Gamero en Caracas (1974) o la "Ambienta-
ción Cromática" para el hall central del aeropuerto internacional Simón Bo-
lívar en Maiquetía (1974), entre muchos otros. Otros trabajos para espa-
cios de galerías o museos o de tipo escultórico son: La "Cromosaturación" , 
de 1968, un auténtico hábitat artificial compuesto por tres cámaras de color, 
una roja, una verde y otra azul que envuelven a quien ingresa en ellas en una 
situación de absoluta monocromía y el "Cromoprisma Aleatorio", de 1975, 
columna de plásticos translúcidos que sirve como medio de difracción para 
que un sistema electrónico de luces, combinado con la presencia del especta-
dar , desate una situación de color sustractivo. 
El casi unánime reconocimiento crítico y el éxito comercial de Soto y 
Cruz Díez -quienes muchas veces han sido llamados por el propio gobierno 
venezolano para hacer obras de envergadura- determinó que una enorme 
corriente de artistas cinéticos o por lo menos de artistas que trabajan en el 
espacio real y con preocupaciones de movimiento se desatara prácticamente 
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en toda Venezuela, con resultados más o menos afortunados y con aproxi-
maciones más o menos obvias a los trabajos de los dos grandes maestros. En-
tre los muchos artistas de esta tendencia se pueden mencionar al francés 
Marcel Florís (1914) , quien, radicado en Venezuela desde 1950, primero 
pintó y luego creó espacios virtuales con hilos de acero y láminas acrílicas 
transparentes llenas de sugerencias y tensiones formales ; a Narciso Debourg 
(1925) , el cual - según Roberto Guevara- "Opera primero con elementos 
cúbicos sólidos , cortados diagonalmente , luego con cilindros sólidos , corta-
dos en la misma forma ; finalmente con cilindros huecos y, en algunos casos , 
incluso móviles"; a Rubén Márquez (1927) , quien primero pintó, luego se 
interesó por la luz y últimamente ha concebido unas grandes cajas verticales 
blancas que poco a poco se abren para ofrecer un rayo de luz que crece a me-
dida que la caja pareciera que respirara ; a Juvenal Ravelo (1931) , al princi-
pio un expresionista y quien ha llevado hasta sus últimas consecuencias la in-
vestigación retiniana para integrar sus obras a la arquitectura a base de los 
colores ambientes y la fragmentación de la luz ; a Oswaldo Subero (1934) , al 
comienzo un informalista , quien hace objetos en los que mezcla la pintura , 
el relieve y la escultura, gracias a la reflexión de la luz sobre los colores y a la 
interacción de éstos de una zona a otra de sus estructuras; a Domingo Alvarez 
(1935) , con experiencia de arquitecto y con buenos conocimientos en el cam-
po audiovisual, que ha creado espacios virtuales o verdaderos ambientes en 
los que el espectador queda rodeado de espejos , luces , colores y música ; a 
Asdrúbal Colmenárez (1936) , quien ha hecho trabajos "táctiles", denomi-
nados "Psicomagnéticas" y "Alfabeto Polisensorial", a base de fuerzas mag-
néticas, para que sean manipulados por los espectadores; a Gabriel Marcos 
(1938) , quien ha experimentado con micro-motores y estructuras metálicas 
transformables por acción del espectador; a Alberto Collie (1939), cuya se-
rie de "Flotantes" empleó imanes para sostener en el aire volúmenes geo-
métricos y a Edison Parra (1945) , que emplea la luz para producir la noción 
de un movimiento virtual a partir de un conjunto de elementos rítmicamente 
superpuestos . 
Propiamente escultores, aunque algunos no han dejado de demostrar sim-
patías por los elementos modulares e incluso por el movimiento aparente, 
son entre otros los siguientes artistas: Lía de Bermúdez (1923) , una figurati-
va que pasó a la abstracción constructivista y a las obras conectadas con el 
medio ambiente, después de conocer la obra de Soto y de González Bogen . 
Según Juan Calzadilla sus esculturas pueden definirse como estructuras que 
combinan un diseño geométrico a base de piezas de hierro soldado y piedras 
reales que le dan a las obras una apariencia expresiva y orgánica. Víctor 
Valera (1927) , precursor en Venezuela de la escultura abstracta y figurativa 
en hierro. Al principio pintor, el artista tiene por lo menos tres etapas como 
escultor: La primera , de construcciones abstractas con recuerdos de Jacob-
sen ; la segunda , figurativa , en la que los personajes en hierro de apariencia 
arcaizante , a veces , acusan la influencia de Julio González y, a mediados de 
los sesentas, se aproximan al naturalismo y, finalmente, una tercera etapa , 
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de nuevo abstracta, de formas sólidas pero con elementos modulares -pe-
queños cubos o cilindros- salientes, que abren virtualmente el volumen y lo 
llenan de contrastes de luz y sombra. Valera también se ha interesado por la 
obra pública e, indudablemente , uno de sus trabajos más logrados pertenece 
a su último período: el mural de hierro y bronce , de 1969, para el Hotel Hil-
ton de Caracas. Para Roberto Guevara: "Valera es un escultor sostenido por 
una larga y consecuente trayectoria ... Hay en la naturaleza creativa del artis-
ta dos características predominantes : una tendencia al propósito firme y cla-
ro , que lo lleva a preferir formas abstractas y precisas ; otra tendencia , no an-
tagónica y más bien armoniosamente complementaria, que satisface los re-
querimientos de su caudalosa imaginación, de su temperamento vehemen-
te, impetuoso, que puede implicar incluso lo barroco y lo densamente for-
mulado . Mezclar hábil y eficazmente estas dos constantes, ha sido desde los 
comienzos una acertada orientación en la obra de Víctor Valera ... ". Luis 
Chacón ( 1927), pintor y artista gráfico, que ha hecho en los últimos años una 
serie de "Satélites", a base de módulos radiales que recuerdan los artefactos 
espaciales y ha mostrado , como sucedió en 1981 en el Museo de Arte Con-
temporáneo de Caracas, en salas oscurecidas y ambientadas con "ensambla-
Jes" de sonidos. Pedro Briceño (1931), quien se inició como escultor fi-
gurativo, con influencias Moore y, luego de una época informalista , 
volvió a una geometría no demasiado rigurosa o, por lo menos, de 
planos de hierro que siempre se articulan de manera asimétrica. Según 
el propio artista que , junto con el crítico Juan Calzadilla, tiene un libro 
sobre la escultura venezolana , su obra es una especie de síntesis entre 
lo constructivo y lo expresivo. Pedro Barreta (1935), que trabaja el bron-
ce, la piedra y la madera . Si al principio su producción fue figurativa, el 
artista ha desarrollado en los últimos años una obra de presencia totémica , 
ahora muy simplificada y que solo muestra una estructura cargada de ener-
gía que , a veces, abre el volumen y muestra en sus extremos un interior pin-
tado. Según Roberto Guevara : "Barreta en sus investigaciones escultóricas 
con madera se encuentra entre los raros ejemplos de artistas nuestros que 
trabajan la obra desde todos los ángulos. Sus totems de madera labrada, ta-
llada, pulida y quemada, son esculturas finas, a veces muy altivas, donde las 
formas se relacionan en un juego y vínculo interior, como respondiéndose 
en partes, segmentos, y luego operan en función de un todo erguido, que 
responde como entidad final". Harry Abend (1937) nació en Polonia pero se 
radicó en Venezuela desde niño . Formado como arquitecto, ha realizado 
una obra de gran depuración, con predominio de las formas geométricas, 
salvo en su fase de informalismo -tendencia que prácticamente comprome-
tió en un momento a todos los artistas venezolanos-o De acuerdo con Rober-
to Guevara: "Harry Abend es, desde siempre, un gran conocedor de las for-
mas básicas, que ha utilizado para la constitución de un lenguaje despojado 
y esencial. Sus esculturas reflejaron en un momento las tensiones de volú-
menes ubicados en el espacio, o dentro de una misma forma tridimensional. 
Con el tiempo , su obra se orientó hacia una mayor implicación con la estruc-
tura y la serie, en experiencias que van desde la escala monumental hasta la 
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pequeña talla de una joya, guardando el mismo asombroso sentido de las 
proporciones". Una de las producciones más importantes de Abend es la 
que llevó a cabo, uniendo la escultura y la arquitectura , para la Sala Plenaria 
del Parque Central de Caracas: el diseño de las paredes y el techo de este re-
cinto. Trabajo que incluyó los problemas de iluminación , acústica, sistemas 
de sonido y de aire acondicionado , que, como es obvio , fueron resueltos por 
Abend con un equipo de técnicos . Francisco Salazar (1937), cuyas obras -al 
decir de Roberto Guevara- parten de una concepción general excepcional-
mente clara : formas geométricas en relieve que constituyen una trama so-
bria y definida, sobre la cual la visión opera interrupciones, introduce ruptu-
ras, juega libremente al doble enfoque visual positivo-negativo, hasta crear 
una realidad mutante , dinámica , ilimitada , que no sólo provoca sino requie-
re la sensación de 'transcurso' temporal y el goce secreto del desplazamiento 
viviente". Carmelo Rickel (J 939), ha trabajado con rigor relieves blancos y 
piezas en hierro o acero de gran sentido arquitectónico y decorativo . Valerie 
Brathwaite (1940) nació en Trinidad, pero reside en Venezuela desde fines 
de los sesentas. Sus esculturas en cemento o en yeso eluden la geometría 
para presentar unos sobrios volúmenes redondeados, de inspiración orgáni-
ca, que aluden al crecimiento biológico aunque, generalmente , de manera 
muy libre . Rafael Martínez (1940) tiene trabajos modulares y transforma-
bles básicamente en material acrílico . Edgard Guinand (1943) hizo al princi-
pio bronces texturados y, luego, altos planos inclinados que crean ángulos o 
quiebres , para luego volver a ascender, y sobre los cuales pinta líneas parale-
las , generalmente verticales, que muestran unos intensos y ambiguos volú-
menes virtuales . El artista ha dicho : "Yo considero que mi obra no puede 
encasillarse en ninguna tendencia, ni abstracta, ni cinética, ni siquiera con-
ceptual ; en ella se crea un espacio que es inasible, que es inatrapable". Car-
Ias Mendoza (1953) en su primera exposición , dedicada a Francisco Nar-
váez, presentó un conjunto de tallas en madera de ricos juegos entre las for-
mas opacas y los huecos . Todavía dentro de la abstracción geométrica o muy 
cercana a la geometría es interesante destacar el caso de algunos artistas que 
trabajan el mármol. El primero de ellos es Doménico Casasanta (1935) , 
siempre preocupado por la escultura como experiencia visual más que táctil. 
Aunque comenzó trabajando los metales en un repertorio de cubos y esfe-
ras, a partir de fines de los setentas empezó a esculpir el mármol en unas pie-
zas de volúmenes cúbicos que presentan incisiones circulares o entalladuras 
que diseñan semiesferas . El segundo es Hermes Rossato (1951), bastante jo-
ven, con estudios en Carrara. Sus obras recuerdan un tanto la producción 
del uruguayo Gonzalo Fonseca y, a más de crear unas formas abstractas, de 
vagas referencias paisajistas , y de aprovechar las texturas de mármol, mues-
tras sutiles incisiones a manera de dibujos y anexan diversos materiales, es-
pecialmente metales. Y, finalmente, Carlos Medina (1953), apenas conoci-
do en Venezuela en 1981 luego de haber iniciado su carrera en el exterior. El 
joven escultor esculpe volúmenes con reminiscencias de estelas funerarias a 
los cuales talla finos relieves o calados. 
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Además del cinetismo, Venezuela tiene un variado arte experimental en 
los últimos decenios. Antes de mencionar algunas manifestaciones recientes 
que tienen que ver con el arte conceptual en su acepción más lata, es preciso 
hacer referencia a los objetualistas que no son muchos, pero sí de gran inte-
rés. Entre ellos están: Mario Abreu (1919), quien inicialmente trabajó como 
pintor y dibujante. Luego de vivir varios años en París, el artista comenzó a 
realizar unas sorprendentes reuniones de objetos de procedencia industrial, 
a veces ya desechados que, ordenados o dispuestos como altares populares, 
cambian de significación y adquieren una presencia enigmática y mágica. 
Estos ensamblajes en ocasiones tienen un poco de pintura, pero su gran 
efecto lo logran a partir de la repetición de los materiales -llaves, cucharas, 
muñecos pequeños o fragmentos de otros más grandes- y de su arreglo cu-
rioso e inquietante, como si fueran fetiches u objetos de conjuro. Según 
Juan Liscano: "Mario Abreu resulta el único artista venezolano realmente 
surrealista . . . Abreu hace y su invención reponde a conocimientos y concep-
ciones perfectamente discriminados. Lautréamont con sus encuentros for-
tuitos; Rimbaud con su invitación a ser visionario ya convertirse en el otro o 
los otros de uno mismo; ... Ias artes primitivas; la santeria con sus símbolos, 
los cuales por el sesgo de los aportes negro-africanos tanto influenciaron el 
movimiento de renovación plástica contemporáneo; ... aspectos vegetales-
animales jeroglíficos de la naturaleza ... etc." . El arquitecto cubano Max Pe-
de monte (1936) , se radicó hace muchos años en Venezuela y, luego de tra-
bajar la escultura dentro de la tradición de los ingleses Armitage y Butler, 
pasó a armar unas llamativas "Naturalezas Muertas", hechas de objetos de 
diferentes materiales, entre los que sobresalen los muñecos, que siempre 
aparecen fragmentados o machacados . Reunidos en bandejas o en cajas, a 
manera de relieves, y pintados de colores, estos ensamblajes son particular-
mente sugerentes . Como escribiera Frank Peñaloza: "Frente a ellos senti-
mos el estremecimiento típico que produce el milagro de la creación artísti-
ca". Miguel Von Dangel (1946), naci!) en Alemania, pero vive en Venezuela 
desde muy niño. Típicamente expresionista, el artista realiza unos persona-
jes armados con el surtido más impresionante de materiales -muchos de de-
secho- que recubre de laca transparente para que adquieran una apariencia 
viscosa y francamente repulsiva. 
Aunque es indiscutible el predominio del arte abstracto sobre el arte figura-
tivo en Venezuela, no puede negarse , sin embargo, que este país también tie-
ne un buen número de pintores y escultores figurativos de gran calidad. Den-
trode los artistas que han trabajado nuevos conceptos de representación figu-
rativa hay que citar, entre otros, a: Abel Vallmitjana(191O-1974), quien ensus 
años de trabajo en Venezuela llevó a cabo obras en hierro y piedra artificial 
para sitios públicos y, al mismo tiempo , una serie de bronces de figuras de 
cabezas pequeñas en los que especialmente se enfatizaba t,; volumen corpo-
ral casi monumentalizado . Cornelis Zitman (1926) , quien, como Guillermo 
Wiedemann en Colombia, es el caso del europeo que se enamora del trópico 
y, sobre todo , de su raza mulata, sensual y muelle . Radicado en Venezuela 
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desde los 21 años -1947-las primeras esculturas del holandés, que también 
fue pintor, se remontan a ese mismo año . "Mujer Sentada", de 1949, le me-
reció el Premio Nacional de Escultura, en 1951. Esta obra ya tiene todas las 
peculiaridades de la escultura de Zitman porque la figura femenina ya se 
puede emparentar con su raza criolla característica y porque la mujer apare-
ce sentada en una silla Thonet , objeto sencillo y cotidiano que preanuncia 
las cosas que muchas veces añade --camas , hamacas, mesas, bicicletas, etc.-
para localizar a sus personajes dentro de un marco de referencias concretas. 
Desde entonces y hasta hoy , la carrera de Zitman ha ido en ascenso y no hay 
duda de que es actualmente , junto con Marisol , el gran escultor figurativo 
venezolano . La obra del artista se ha instalado totalmente dentro del mundo 
tropical y sus figuras , de acuerdo con el crítico Juan Calzadilla, "resumidas 
acremente en formas turgentes y punzantes (se encuentran) en estrecha ana-
logía con la lasitud , la sensualidad y el comportamiento del habitante del 
trópico". La raza de Zitman tiene caras redondeadas, vientres abultados y 
miembros superiores e inferiores delgados. No es entonces un escultor natu-
ralista. Sin embargo , no se puede dejar de pensar en los personajes del pue-
blo y en las figuras mulatas-será porque varias de ellas portan "rollos" o " ru-
los"?-. Hay en todas estas mujeres una actitud especial : un donaire y desen-
voltura al caminar , una enorme molicie al estar sentadas, una disposición 
franca y dócil al estar al borde de un camastro . Para Marta Traba, la sensua-
lidad que surge de la obra de Zitman no es la propia de la civilización "vo-
yeur" , que todo lo vé por el ojo de la cerradura , sino una sensualidad más 
honda y animal, la sensualidad del estar ahí y no hacer nada por ocultarse; la 
sensualidad del cuerpo "naturalmente desnudo". Al lado de sus innumera-
bles mulatas, muchas veces modeladas en cera y en pequeños formatos , que 
no dejan de aparecer monumentales , Zitman también ha realizado varias fi-
guras masculinas , desde un "Pescador" de Grenada, isla donde vivió entre 
1958 y 1960, hasta "Muchacho con sombrero", de 1973, pasando por sus 
conjuntos "Manifestación" y "Revolución" , de 1970, en los que los persona-
jes diminutos perfectamente anónimos hacen gestos y ademanes tan defini-
dos como resueltos y enérgicos. Marisol (Escobar) (1930) , aunque nacida en 
París -de padres venezolanos- y radicada prácticamente toda su vida en 
Nueva York, es una artista para quien la noción de nacionalidad en el arte no 
es importante . No es entonces lo más interesante volver a discutir aquí si la 
escultora cabe dentro de la historia del arte venezolano . Baste con anotar 
que Marisol va con frecuencia a Caracas, que tiene varios monumentos en 
Venezuela dedicados a José Gregorio Hernández, al Padre Sojo -iniciador 
de los estudios musicales en Venezuela- a Bolívar y Bello y que tiene un hu-
mor típicamente latinoamericano. Resulta más útil precisar si la escultora es 
realmente una artista Popo Repasando todo su trabajo, de más de veinte 
años, es bastante difícil su ubicación dentro de esta tendencia, así nunca faI-
te ya dentro de las antologías dedicadas a este movimiento . Marisol es una 
artista introspectiva -muchas veces se ha autorretratado-, que trabaja lejos 
de los procedimientos utilizados por el diseño publicitario y solo , excepcio-
nalmente , se aproxima a los temas comerciales. Su obra está centrada en la 
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figura humana -personajes importantes o comunes y corrientes-, a la cual 
observa con un profundo sentido crítico, y está realizada con un oficio dis-
pendioso que incluye la talla en madera (casi siempre recubierta de dibujo y 
pintura), el modelado en yeso y la inclusión de objetos reales o elaborados 
por ella misma . Es por esto que Marisol también siempre se incluye en los li-
bros o catálogos dedicados al arte del ensamblaje. Sus esculturas son una 
mezcla de talla (en los últimos años también en piedra) y de construcción, en 
las que muchas veces sus partes son objetos en muy diversos materiales. Pa-
sando a sus representaciones, la artista también hace una mezcla desconcer-
tante de secciones o partes cuidadosamente trabajadas y de otras que sólo 
tienen un tratamiento escueto y somero. Generalmente , los cuerpos son 
unos grandes volúmenes a manera de cajas (sobre todo en los sesentas) a los 
cuales agrega piezas naturalistas en yeso y objetos listos que completan su 
indumentaria, su personalidad o su modus vivendi. Un humor y una gracia 
irrigan sus composiciones y siempre les dan el sabor y el tono justo a sus per-
sonajes públicos o anodinos. Aunque sus escenas son básicamente comunes 
o normales , no deja de haber algunas francamente elaboradas y de espíritu 
surrealista. La iconografía de Marisol incluye familias importantes -la fami-
lia real inglesa, John Kennedy, Señora e hijos- o populares, a las que no les 
falta un perrito , grupos de bañistas, ciclistas y figuras individuales conocidas 
-Mao, De Gaulle, El Generalísimo Franco, Mark Twain- o anónimas -ni-
ñas, niños-o Como muchos artistas contemporáneos, la escultora no ha deja-
do de aprovechar la historia del arte. Uno de sus artistas preferidos ha sido 
Leonardo de quien ha hecho versiones de "La Gioconda", "Santa Ana , la 
Virgen, el Niño" y "San Juan Bautista" y, recientemente , "La Ultima Cena" . 
Esta última obra, hecha en madera , piedra, yeso, pintura y carboncillo, es 
una de sus esculturas más sobresalientes. De enormes dimensiones -8 me-
tros y medio de ancho-, recuerda el mural del italiano , pero resulta sorpren-
dente por el variado trabajo de los personajes : Cristo en piedra y los apósto-
les tallados en madera y con sus rostros y vestimentas dibujados y pintados. 
Otra excelente escultura reciente de Marisol es "Ana", basada en el conoci-
do desnudo de Gauguin , "Ana la Javanesa". Esta obra, exclusivamente ta-
llada en madera con algo de pintura , muestra en forma clara las nuevas in-
tenciones de la artista: su trabajo actual elude los objetos reales y los mode-
lados en yeso y se concentra en los oficios de la talla, de la pintura y del dibu-
jo. y en estas tres labores , la escultora demuestra enorme inventiva y gran 
talento . Hace unos años el crítico inglés Lawrence Alloway definió a Mari-
sol como una sofisticada escultora "Naive". Esta apreciación quizás tuvo ra-
zón en los años sesentas. Hoy día la artista no tiene nada ni de ingenua, ni de 
primitiva y su sofisticación es sólo consecuencia de muchos años de trabajo y 
de una consciente y amorosa depuración. Manuel de La Fuente (1932) tra-
baja en bronce, grupos, masas humanas anónimas e insignificantes, tan irri-
sorias y minúsculas que pueden ser arrastradas por una pala o aprisionarse 
en una caja . Según Roberto Guevara: "De la Fuente altera el énfasis dimen-
sional y otorga a las máquinas, objetos y herramientas, la escala heróica y re-
duce al tamaño de los materiales y las sustancias, los pequeños, anónimos, 
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opacos seres humanos indiscernidos. El contrapunto es constante , pero el 
sentido de la proporción artística crece a medida que la obra se desdobla, es 
decir, asume nuevas formulaciones". El escultor también es un destacado 
dibujante . Angel Ramos Giugni (1939) comenzó como figurativo, pasó por 
la abstracción , incluso por el cinetismo -Los Balancines de 1969- y volvió a 
una representación humana en bronce de curiosos personajes entre reales e 
imaginarios . Minumboc (Ciro Benítez) (1933) realiza una figuración libre 
en la que se destacan los procesos de trabajo , las huellas o marcas de la mani-
pulllción del yeso o la arcilla . Luis Fernando Bolívar (1938-1977) dejó unas 
figuras sentadas , solitarias y de tratamiento impreciso y semi-impresionista. 
Alberto Guédez (1942) tiene trabajos toscos o muy pulidos que demuestran 
la solvencia de su oficio y la preocupación por un cuerpo humano monumen-
tal, sin brazos y con caheza minúscula . Carlos Prada (1944) estudió con Ar-
mitage en Caracas y ha hecho una obra muy elogiada de figuras humanas en-
frentadas a la máquina que, al decir de Marta Traba, resulta insólito en Ve-
nezuela por su abierta crítica a la tecnología, ídolo de los grupos cultos y los 
artistas locales; más adelante, sin embargo, y de acuerdo con Roberto Gue-
vara: "Los personajes -con un mayor formato- dejaron el anonimato y la 
simplificación excesiva . Son ahora entes de su propia condición, tienen tex-
turas y proporciones individuales, son por sí mismos obras más logradas y 
completas en su formulación y ... las máquinas ceden en su prepotencia a 
este nuevo y más seguro humanismo de Prada" . Beatríz Blanco (1944) es 
pintora y fotógrafa y ha llevado a cabo unas interesantes figuras humanas de 
maderas planas que, solitarias, deambulan en el espacio real como si de re-
pente se hubieran logrado desprender del plano o lámina de madera en el 
que todavía aparecen diseñadas, cortadas y ligeramente desplazadas en 
otras obras. Lilia Valbuena (1946) , "modela" en goma espuma y franela 
unos personajes rollizos y abiertamente divertidos o caricaturescos . Y Tecla 
Tofano (1927) Y Colette Delozanne (1931) dos ceramistas de verdadero 
aliento escultórico . 
Un buen número de pintores venezolanos debe citarse en el campo de la 
escultura . En primer lugar, a ese extraordinario artista que fue Armando 
Reverón (1889-1954), quien, completamente alucinado, no sólo construyó 
el Castillete con todo su mobiliario orgánico para vivir, sino sus muñecas de 
talla natural que le sirvieran de modelos cuando ya el pintor quedó comple-
tamente solo . Luego a EIsa Gramcko (1925) , quien diera el viraje total de la 
pintura (primero geométrica y luego informalista con materiales de dese-
cho) a la escultura , en la que ha hecho unas formas exentas y cromadas, en 
ocasiones con recuerdos de la obra del peruano Alberto Guzmán . Después a 
los pintores Mateo Manaure (1926) y Omar Carreño (1927) , quienes han lle-
vado sus propuestas al terreno tridimensional, especialmente el segundo, 
que tiene obras exentas, algunas de grandes dimensiones, y muchas "estruc-
turas transformables" que sólo pueden ubicarse entre la pintura y la escultu-
ra . Como también sucede con los trabajos de un artista bastante inclasifica-
ble: William Stone (1945), el cual ha realizado unas formas infladas, primero 
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de colores listados y brillantes y luego de tonos unitarios y sobrios, de conno-
taciones voluptuosas, que de los muros pasaron a instalarse en el espacio de 
las galerías, como hechos orgánicos y casi vivientes. Finalmente, entre va-
rios , a Margoth Rommer (1938) y Ana María Mazzei (1941) han extendido a 
las tres dimensiones sus intereses por los objetos triviales. 
Es un hecho innegable que Venezuela es uno de los países latinoamerica-
nos más receptivos a todas las manifestaciones artísticas nuevas. Durante los 
años setentas hubo varios artistas que se interesaron por los "performances" 
y entre los que se distinguió Pedro Terán (1943) . Precisamente este artista se 
presentó en la Cuarta Bienal de Medellín, de 1981, con el trabajo "Nubes 
para Colombia", que consistió en una especie de ritual en el que se utilizaron 
diversos objetos indígenas. Otros "performers" venezolanos que también 
actuaron en dicha bienal fueron Carlos Zerpa (1950) , Diego Barboza y Yeni 
y Nan. La presentación de esta última pareja se titulaba "Acción divisoria 
del espacio" y como su nombre lo indica éste era el elemento básico de la 
"actuación". Un artista con carrera en Nueva York es Rolando Peña (1942), 
formado en los campos de la danza y el teatro . Desde 1965 realizó "happe-
nings" y más recientemente ha llevado a cabo interesantes instalaciones, 
muchas veces, a base de canecas de petróleo. Tales son los casos de "Mene" 
(objeto devocional) en el Center for Inter American Relations de Nueva 
York o el laberinto "Espiral de la Conciencia" -:1985- preparado para el En-
cuentro Nacional de Escultores de Caracas. 
En el Salón Nacional de Jóvenes Artistas , organizado por la Comisión Na-
cional de Artes Visuales en el Museo de Arte Contemporáneo de Caracas 
había una sección especial dedicada al arte no convencional. En ella figura-
bancomo "manipuladores" deobjetos Angel Vivas (1949), RafaelF. Barrios 
(1947), Fernando Gil Otero (1951) y Carlos Zerpa , autor de interesantes en-
samblajes, algunos de los cuales también se presentaron en la Bienal de Me-
dellín de 1981 . Sin embargo, en este salón la participación de muy jóvenes 
escultores con materiales tradicionales -madera, mármol, bronce- era lla-
mativa. Aliado de ellos no faltaban los últimos herederos del cinetismo: Mi-
reya Duart (1957) , Gilberto Mantilla (1956), Zerep (1947). En fín, un pano-
rama realmente ecléctico y que deja abiertas muchas expectativas . 
66 
BIBLlOGRAFIA 
l . CALZADILLA JUAN y BRICEÑO PEDRO, Escultura/Escultores, Un libro sobre la es-
cultura en Venezuela , "La Huella", Caracas, 1977. 
2. RODRIGUEZ BELGICA, Breve Historia de la Escultura Contemporánea. Fundarte. 
Caracas, 1979. 
3. CALZADILLA JUAN. Compendio Visual de la Artes Plásticas en Venezuela. Zamudio-
Bilbao, España , 1982. 
4. PINEDA RAFAEL. Francisco Narváez, Escultura y Pintura. Inciba, Caracas . 1968. 
5. TRABA MARTA , Mirar en Caracas, Monteavila Editores, Caracas. 1')74 . 
6. CHOCRON ISAAC, Gego, Biblioteca Luis Angel Arango, Bogotá. 1967. 
7. BALZA JOSE y ZORZI RENZO , Alejandro Otero. Elli y Pagani. Milán. 1977. 
8. GUEVARA ROBERTO, Víctor Valera, Biblioteca Luis Angel Arango . Bogotá . 1 ')74 . 
9. GARMENDIA SALVADOR . Satélites de Luis Chacón. Museo de Arte Contemporáneo. 
Caracas, 1981. 
lO. BOULTON ALFREDO, Soto, Museo de Arte Moderno . Bogotá . 1972. 
11. SIN FIRMA. entrevista con Jesús Rafael Soto. Boletín Sandoz. Basilea . Suiza. 1972. 
12. CLA y JEAN, Rostros del Arte Moderno . Monteavila . Editores. Caracas. 1971 . 
13. SIN FIRMA. Jesús Soto , Museo de Arte Contemporáneo. Caracas. 1983. 
14. BOULTON ALFREDO. Cruz-Díez. Mu~~o de Arte Contemporáneo. Caracas. 1981. 
15. GOODALL DONALD, Domingo Alvarez. The University of Texas Art Museum, 
Texas. 1974. 
16. PEÑALOZA FRANK , Max Pedemonte . Arte Contacto. Caracas, 1973. 
17. TRABA MARTA. Zitman. Museo de Arte Contemporáneo, Caracas, 1976. 
18. LlPPARD LUCY , Pop Art , Praeger. U.s.A .. 19óó. 
19. ALLOWAY LAWRENCE. American Pop Art. Collier Mac Millan Publishers . Whitney 
Museum , New York , 1974. 
20. SIN TEXTO , Marisol, Sidney Janis , New York . 1984. 
21. GOMEZ SICRE JOSE, Manuel de la Fuente, O.E.A., Washington, 1978. 
22 . TRABA MARTA, Beatríz Blanco, Museum of Modern Art of Latin America, Washing-
ton, 1982. 
23. QUINTANA CASTILLO, MANUEL, Omar.Carreño, Fundación Eugenio Mendoza, 
Caracas, 1967. 
67 
24. CALZADILLA JUAN, Muestra de escultura en Margarita , Museo de Arte Contemporá-
neo Francisco Narváez , Porlamar, 1981. 
25 . SIN FIRMA, Salón Nacional de Jóvenes Artistas, Museo de Arte Contemporáneo , Cara-
cas, 1981. 
26. GONZALEZ MIGUEL, Coloquio: No-objetualismo de Memoria, "Arte en Colombia", 
No. 16, Bogotá, 1981. 
27 . ACHA JUAN, El Coloquio , "Revista", No. 7, Medellín , 1981. 
28 . L1SCANO JUAN , Testimonios sobre Artes Plásticas , Conac , Caracas, 1981. 
29. OTERO ALEJANDRO, LOPEZ ALEXANDER, Museo de Arte Contemporáneo de 
Caracas, 1985. 
30. VIERNY DINA , TRABA MARTA , Cornelis Zitman , Museo de Arte Contemporáneo 
de Caracas, s.f. (años ochentas) . 
31. GONZALEZ MIGUEL, Marisol en el espejo, "Arte en Colombia" , No . 29 , Bogotá , 
1986. 
32. GUEVARA ROBERTO , Ver todos los días , Monte Avila Editores , Caracas, 1981 . 
33. FIGARELLA MARIANA, Gego, Dibujos sin papel, Museo de Bellas Artes, Caracas. 
1984. 
34. BANKO CATALINA , Gego, Dibujos sin papel, Museo de Bellas Artes, Caracas , 1984. 
35. VARIOS , Escultura 85 - Encuentro Nacional de Escultores-, Fundarte , Consejo Munici-
pal y Gobernación del Distrito Federal. Caracas, 1985. 
36. STRINGER JOHN, Rolando Peña , Center for Inter-American Relations, Nueva York , 
1982. 
37. GUEVARA ROBERTO , Seis Proposiciones por Venezuela, XVIII Bienal de Sao Paulo, 
1985 . 
38. HERNANDEZ S. MANUEL (coordinador), Diccionario de las Artes Visuales en Vene-
zuela , Monte Avila Editores, Caracas, 1982 -<los tomos-. 
39. SIN FIRMA, Cien obras de la colección en los espacios del Museo de Arte Contemporáneo 
de Caracas, Caracas , 1984. 
40. V ARIOS, Colección Pintura y escultura Latinoamericana, Museo de Bellas Artes de Cara-
cas, Caracas, 1979-1980. 
68 
